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Il termine ICONA attuale deriva dal russo “икона”, a sua volta derivante dal greco 
bizantino “εἰκόνα” (eikóna), termine che può essere tradotto con “immagine”. A 
partire dalla cultura bizantina, all’interno di una cultura iconoclasta, l’icona (sacra) 
è un termine che simboleggia la resa visibile dell’invisibile, un paradosso religioso 
utilizzato per dare un’immagine reale ed effettiva del divino; ovvero una paradossale 
presenza dell’invisibile nel visibile.
“Un’Icona è un segno che si riferisce all’Oggetto che essa denota semplicemente in 
virtù di caratteri suoi propri, e che essa possiede nello stesso identico modo sia che 
tale Oggetto esista effettivamente, sia che non esista. E’ vero che, a meno che vi sia 
realmente un tale Oggetto, l’Icona non agisce come segno; ma questo non ha nulla 
a che fare con il suo carattere di segno.”
(Peirce, 1903, CP. 2.247, “Nomenclature and Divisions of Triadic Relations”; trad. it. 
in Opere, p. 153)  
La prevalenza dell’immagine nella cultura contemporanea, attraverso la ricerca 
costante di concretezza nel visibile, ha trasformato l’icona in espressione del 
sentimento, interpretabile come appartenenza o esemplificazione di un’emozione.
L’ocarina di Budrio, oggetto iconico, si inserisce in tale contesto come simbolo di 





L’ocarina è uno strumento musicale popolare a fiato, appartenente alla famiglia 
dei flauti.
In particolare, si tratta di un flauto globulare a forma ovoidale allungata, che ricorda 
vagamente quella di un’oca senza testa. L’imboccatura è posta a lato, e nel corpo 
sono praticati vari fori che vengono chiusi o scoperti gradualmente mentre si 
soffia nell’imboccatura: in base alle combinazioni di diteggiatura si ottengono 
note diverse.
L’ocarina impiegata nella musica occidentale, ebbe origine a Budrio (Bologna) 
intorno alla metà del diciannovesimo secolo per opera di Giuseppe Donati. Egli 
concepì questo strumento in seguito ad alcuni tentativi effettuati per sviluppare 
e migliorare le capacità espressive dei fischietti in terracotta. La svolta, a livello 
di diffusione presso il pubblico, avvenne quando Donati riuscì a realizzare una 
“famiglia” di cinque ocarine di grandezza crescente e ottenere così un’estensione 
musicale complessiva più ampia. Il perfezionamento dei vari esperimenti e delle 
tecniche costruttive gli permise di ottenere, in seguito, una “famiglia di ocarine” 
composta da sette strumenti (2.1) (da qui “settimino di ocarine”) da suonare in 
un unico complesso. Il successo dell’ocarina si estese grazie all’opera dei primi 
gruppi di suonatori d’ocarina, sempre originari di Budrio, che si esibirono in 
diverse tipologie di spettacolo. Utilizzata per suonare motivi italiani durante i balli 
e altre festività pubbliche, l’ocarina aveva lo stesso ruolo della fisarmonica e della 
cornamusa, e arrivò persino a sostituirle. Infatti, la fisarmonica e la cornamusa 
rispetto all’ocarina erano più ingombranti, più costose e avevano più probabilità di 
rovinarsi; inoltre, nel suonare l’ocarina, il movimento delle dita è molto più rapido e 
più immediato rispetto a questi altri strumenti.
Dalle dimensioni del corpo globulare dell’ocarina dipende il registro in cui 
è collocabile la gamma sonora ottenibile: all’aumentare del volume interno 
dell’ocarina corrisponde un abbassamento dell’intonazione del suono fondamentale 
(cioè il suono più basso che da essa si può ottenere, chiudendo tutti i fori digitali). 
Questo significa che a ocarine di piccole dimensioni corrispondono suoni più acuti, 
mentre dalle ocarine di grosse dimensioni si ottengono suoni più gravi. 
Già dalla fine dell’Ottocento, le sette ocarine da concerto furono costruite 
prevalentemente nelle tonalità di DO e SOL, coprendo l’estensione DO1-FA5 .
La composizione dell’organico si è quindi stabilizzata ed è rimasta tale fino ai giorni 
nostri. Le ocarine usate dall’odierno “Gruppo Ocarinistico Budriese”, costruite 
dall’attuale costruttore Fabio Menaglio, sono ordinate come segue:
Ocarina “prima”: DO1; estensione: DO4-FA5; n. di fori digitali: 8 + 2
Ocarina “seconda”: SOL2; estensione: SOL3-DO5; n. di fori digitali: 8+2
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Ocarina “quarta”: SOL4; estensione: SOL2-DO4; n. di fori digitali: 8+2
Ocarina “quinta”: DO5; estensione: DO2-RE3; n. di fori digitali: 7+1
Ocarina “sesta”: SOL6; estensione: SOL1-LA2; n. di fori digitali: 7+1
Ocarina “settima”: DO7; estensione: DO1-RE2; n. di fori digitali: 7+1
Le prime tre ocarine raggiungono mediamente l’estensione di una undicesima, 
mentre le ocarine di grandi dimensioni, ovvero dalla quarta alla settima  hanno 
un’estensione di nona.
Attraverso la digitazione composta è possibile ottenere l’intera scala cromatica che 
intercorre fra il suono più basso dello strumento, ottenuto chiudendo tutti i fori 
digitali, e quello più alto, prodotto soffiando nello strumento con tutti i fori digitali 
aperti.
Per quanto riguarda la tecnica esecutiva, l’ocarina richiede un approccio in larga 
parte simile a quello riservato agli strumenti della famiglia dei flauti; in particolare, 
sia per il tipo d’insufflazione di cui necessita, sia per il timbro e l’estensione, l’ocarina 
può essere avvicinata alla tecnica esecutiva del flauto dolce, per questo motivo può 
esserne un valido sostituto come strumento musicale “didattico” o come primo 
approccio alla musica. L’ocarina va sorretta dalle due mani (2.2), che impugnano 
lo strumento in modo che il palmo della sinistra e il dorso della destra siano rivolti 
verso il suonatore. Le dita devono essere leggermente arcuate, in modo che il 
polpastrello di ogni dito vada a chiudere perfettamente il foro. Le labbra devono 
appoggiarsi sull’orlo dell’imboccatura, chiudendosi intorno al foro d’insufflazione.
Dal punto di vista fisico, l’intonazione dell’ocarina dipende dal rapporto fra la 
superficie aperta (numero e diametro dei fori aperti) e il volume dello strumento 
(e dunque dalla pressione interna), mentre la posizione dei fori è relativamente 
ininfluente sull’intonazione: sono quindi stati tradizionalmente collocati nella 
posizione più ergonomica possibile per le dita. L’immissione di fiato all’interno 
dello strumento va controllata da una respirazione diaframmatica, poiché nella 
prassi esecutiva l’ocarina assume particolare importanza la variazione della forza 
nell’immissione di fiato.
 
Flauti e fischietti precedenti all’ocarina
All’interno della famiglia dei flauti, a cui appartiene l’ocarina, si possono distinguere 
tre categorie: i flauti diritti, i flauti traversi e i flauti globulari.
I flauti dritti sono i più comuni, chiamati anche “flauti dolci” oppure “flauti a becco” 
per via della loro particolare imboccatura che ricorda un becco di uccello. Essi sono 
a cavità aperta ed è possibile variare la lunghezza della colonna d’aria risonante 
mediante l’apertura e la chiusura dei fori. 
I flauti traversi, invece, devono il loro nome alla posizione trasversale dello 
strumento rispetto all’esecutore. Tipicamente, al posto dei polpastrelli, adottano 
delle chiavi per la chiusura dei fori di intonazione.
Infine i flauti globulari (2.3.a/b), categoria alla quale nello specifico appartiene 
l’ocarina, sono caratterizzati da una camera di risonanza tondeggiante e chiusa. Si 
tratta di “risuonatori semplici” nei quali la massa d’aria immessa nello strumento, 
vibra all’interno di una cavità chiusa producendo un suono sostanzialmente privo di 
armonici.
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e leggende legati ai quattro elementi: terra, acqua, fuoco e aria. La terra, è il 
materiale primo per la creazione di questo strumento; l’acqua è necessaria per dare 
forma alla terra; il fuoco serve per la cottura; l’aria anima lo strumento. 
Rientrano inoltre nella famiglia dei flauti globulari anche i fischietti, fonte di 
ispirazione per la creazione dell’ocarina di Budrio. Il termine fischietto può essere 
utilizzato sia per indicare la parte risonante di un qualunque tipo di flauto, sia 
per indicare un flauto globulare dalle limitatissime possibilità musicali, tuttavia 
interessante per le sue qualità artistiche e simboliche. Le origini del fischietto come 
strumento musicale risalgono ai tempi antichi: è possibile far risalire al 4000 a.C. un 
primo esemplare a forma di pesce, ritrovato in Cina. Ne esistono inoltre di diverse 
tipologie: quelli dotati di cassa armonica e quelli che ne sono privi, piuttosto che 
quelli pensati per essere riempiti d’acqua, in grado di generare un suono simile al 
cinguettio degli uccelli.
La tradizione dei fischietti in Italia
Dalla tradizione pugliese legata alla lavorazione dell’argilla e diffusa in diverse zone 
della regione, nascono i fischietti in terracotta salentini (2.4). Questi “giocattoli 
rompitimpani” assumono le più svariate forme, spesso ispirate al mondo animale o 
legate a simbologie di natura propiziatoria. I fischietti in terracotta di Matera (2.5), 
lavorati a mano e molto colorati, si distinguono invece per la loro peculiare forma 
di gallina. Nel corso dei secoli sono stati considerati come oggetti “portafortuna”, 
capaci di tenere lontano gli spiriti maligni, oppure  come doni da fare agli sposi 
novelli in segno di buon augurio. Infine i Cuchi sono i tipici fischietti veneti in 
terracotta (2.6): fungono da giochi per bambini o da richiami per animali, oppure 
vengono associati a riti legati alla fertilità, al matrimonio e alla morte. Dalla fine 
dell’Ottocento, in particolare a Nove (città in provincia di Vicenza, nota per la 
ceramica artistica) ha assunto una connotazione satirica contro i potenti: 
a cavallo di galli fischianti sono comparsi carabinieri e soldati napoleonici.
La tradizione dei fischietti in America Latina 
In America Latina i flauti globulari zoomorfi ed antropomorfi hanno una tradizione 
antichissima: già ai tempi dei Maya, degli Aztechi e degli Inca risalgono alcuni 
strumenti  vagamente simili alle ocarine. Le fattezze ed i materiali impiegati erano 
i più vari: zucche svuotate e riempite di semi o sassi, gusci di tartaruga suonati con 
corna di cervo o conchiglie lavorate. Tali strumenti venivano impiegati soprattutto 
durante le cerimonie pubbliche come incoronazioni, nascite, vittorie di guerra o 
celebrazioni religiose.
Più recenti sono invece i fischietti peruviani (2.7), chiamati nella cultura autoctona 
“strumenti del vento” e risalenti principalmente all’epoca pre-ispanica. Spesso 
presentano una forma approssimabile a quella di una patata con 7 o 8 fori della 
stessa grandezza e diverse decorazioni.
La tradizione dei fischietti in Asia e in Oceania
Il fischietto con maggior influenza storica è quello cinese chiamato Xun (2.8), 
diffuso anche in India e Pakistan con il nome di Borrindo. Si tratta di uno strumento 
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prigionieri gli animali selvatici venivano infatti lanciate, attraverso una corda, delle 
palle di pietra o fango. Alcune di queste, essendo cave, producevano in volo un 
suono che affascinò gli antichi, tanto da ispirare loro la creazione di uno strumento 
musicale. I materiali impiegati in origine erano la terracotta e le ossa, con varianti in 
argilla e ceramica. Ad oggi ne esistono due varianti: una più grande a forma di uovo 
d’oca ed una più piccola a forma di uovo di pollo. Anche in Nuova Zelanda, nella 
cultura Maori, esistono diverse versioni di fischietti e simili, in vari materiali. Tra 
questi risalta il Koauau Ponga Ihu, in terracottta, suonato dal naso.
Le origini dell’ocarina di Budrio
Fra il 1853 e il 1854, Giuseppe Donati, allora diciassettenne, iniziò a sperimentare 
insieme con alcuni amici la costruzione delle prime ocarine in terracotta. L’intento 
originario non era quello di concepire un nuovo strumento musicale, ma quello di 
sviluppare le capacità espressive e sonore dei fischietti in terracotta. In un’intervista 
del 1909 concessa a Otello Cavara per la rivista “Ars et Labor”, egli stesso descrisse 
l’origine, sostanzialmente casuale, del primo “strumento”:
“[...] Immaginò uno strumento musicale simile alle ocarine di terracotta che si 
vendono ancora nelle fiere, col becco, colla coda e panciute. La differenza tra 
queste e quella era di genere musicale poiché l’ocarina vuota internamente, col 
becco aperto e con quattro fori ai fianchi, suonava. Con essa si poteva eseguire 
qualche facile melodia, contenuta però nell’estensione di un’ottava”
(“L’inventore dell’ocarina” intervista di Otello Cavara a Giuseppe Donati, pubblicato 
nella rivista “Ars et Labor” anno 64, Vol.II, 1909)
L’ispirazione di Donati ad un fischietto giocattolo fatto a forma di oca è 
testimoniata anche da Alberto Mezzetti (giovane amico di Donati e futuro 
ocarinista) nel 1980:
“In Italia c’è un piccolo gioco chiamato ocarina, che ha la forma di una piccola oca. 
Questo piccolo gioco è venduto nelle fiere. Al posto della coda ha una imboccatura 
e il corpo (che è vuoto) ha due fori e un bambino che lo usa riesce a produrre 
due differenti suoni. […] Donati ebbe l’idea di aggiungere dei fori in uno di questi 
giocattoli e, trovando che i suoni emessi sembravano naturali e somiglianti a 
frammenti della scala musicale [...]”
La prima ocarina fischietto (2.9) era quindi nata quasi per gioco e Donati si era 
ispirato ai fischietti in terracotta a forma di volatile già presenti in quel periodo nei 
mercati e nelle fiere dell’Italia settentrionale e centrale, cercando di realizzare un 
oggetto che potesse modulare qualche nota in più rispetto alle tradizionali ocarine 
giocattolo.
I fischietti globulari che si potevano trovare nelle fiere erano provvisti di uno solo 
foro per la modulazione del suono e non furono mai considerati degli strumenti 
musicali, ma avevano funzioni diverse a seconda delle circostanze (funzione rituale 
e/o decorativa, funzione di richiamo nell’allevamento e nella caccia o uccellagione, 
funzione ludica per i bambini). I fischietti in terracotta italiani hanno sempre avuto 
una forma prevalentemente zoomorfa o antropomorfa (ma anche a forma di 
trombetta dritta o attorcigliata). Uno dei soggetti più rappresentati è sicuramente 
l’uccello con tutte le sue varianti figurative (colomba, gallo,  gallina, oca, civetta).
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già chiamati ocarine (denominazione che derivò dall’italianizzazione del termine 
dialettale “ucaréina” o “ucarina” entrambi diminutivi dialettali della parola “oca”), 
per dare forma alla sua prima ocarina, caratterizzata dalla forma globulare del corpo 
e da una imboccatura a becco posizionata nella coda dell’uccello. 
A partire da questa invenzione (1853-54) e per i successivi dieci anni (periodo della 
costituzione del primo quintetto di ocarine), Donati continuò a costruire ocarine-
fischietto  sempre più perfezionate sperimentando forme e dimensioni differenti 
per migliorare o comunque variare il risultato sonoro.
Nell’ intervista a G. Donati per “Ars et Labor” (1909) di Otello Cavara si parla di 
un “secondo scherzo” concepito da Donati riferendosi ai tentativi effettuati per la 
costruzione di un altro strumento.
“[...]Eseguì con le creta un oggetto somigliante alla cornetta. Ma continuando a 
maneggiarlo l’oggetto si spezzò: caddero l’imboccatura e la canna conduttrice del 
fiato. La parte superstite mantenne una forma tale che rivelò a Donati l’ocarina 
definitiva. Egli si diede a fabbricarne altre realizzando fori per tutte e dieci le dita in 
posizioni comode.”
Se Donati afferma di essersi ispirato ai fischietti a forma di oca per la sua prima 
ocarina, è probabile che la trombetta di terracotta possa essere stata ispirato alle 
trombette – fischietto (2.10) tipici dell’Italia centro-meridionale.
Stando all’intervista la forma definitiva dell’ocarina sarebbe stata suggerita 
dall’osservazione della parte di trombetta rimasta integra a seguito di una rottura 
(2.11). Infatti, la forma dell’ocarina attuale, per quanto riguarda l’aspetto esteriore, 
ricorda quella della trombetta danneggiata. In altre parole, la parte della trombetta 
in terracotta rimasta integra rivelò quella che sarebbe potuta essere la “sagoma” 
dell’ocarina. Questa trombetta, più che un passo evolutivo vero e proprio verso 
l’ocarina definitiva, fu più l’inconveniente che rivelò a Donati la forma definitiva del 
flauto globulare, che fu ottenuto schiacciando e allungando il corpo globulare del 
fischietto, in modo da poter aggiungere in sequenza più fori digitali. 
Il nome “ocarina” fu mantenuto da Donati anche per lo strumento musicale, a 
dispetto della nuova forma che ricordava solo lontanamente il corpo di un uccello 
senza testa e senza gambe. Sarà verso la fine dell’ che, nei dizionari musicali, il 
termine ocarina assumerà definitivamente il significato di strumento musicale a 
fiato in terracotta.  
Donati costruì varie forme di ocarine-strumento, per riuscire a realizzare una 
prima famiglia di cinque ocarine ed ottenere un’estensione musicale complessiva 
più ampia. Il primo quintetto perfezionato di ocarine fu disponibile intorno al 1863 
e nello stesso anno Donati radunò attorno a sé gli amici musicisti di Budrio per 
formare il primo complesso ocarinistico. 
Da allora, grazie alla continua produzione e vendita delle ocarine di Budrio e ai 
concerti dei gruppi ocarinistici in Italia e all’estero, il termine italiano ocarina si è 
diffuso in tutto il mondo, conservando la sua origine italiana senza subire quindi 
sostanziali traduzioni nelle altre lingue.
La linea dell’innovazione dell’Ocarina di Budrio
A differenza di quello che si è poi verificato all’estero, dove alcuni costruttori si 
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di Budrio non ha subito particolari cambiamenti nel corso della sua storia. Infatti, 
l’aspetto esteriore, il numero e la disposizione dei fori hanno subito pochissime 
variazioni e a livello di materia prima è sempre stata utilizzata l’argilla. I piccoli passi 
innovativi si sono verificati con l’affinamento dei classici metodi di modellatura e 
con il perfezionamento di alcuni strumenti (come gli stampi). 
Si può dire che la storia dell’ocarina di Budrio come artefatto/prodotto sia 
strettamente correlata alla storia dei suoi artigiani costruttori. Si tratta infatti di 
una tradizione costruita dai singoli che si sono dedicati alla realizzazione di ocarine: 
nonostante il fatto che né la forma dello strumento né il modo di approcciarsi 
ad esso siano cambiati, è possibile riconoscere, in ogni ocarina la “mani” del suo 
costruttore. 
Alcuni costruttori si sono trovati a “improvvisare” facendo affidamento 
all’osservazione degli artefatti dei loro predecessori piuttosto che ai loro diretti 
insegnamenti: alcuni “maestri” (tra i quali uno dei più celebri, Vicinelli) erano molto 
restii a svelare i “segreti” del mestiere ai loro stessi apprendisti. In molti casi la 
conoscenza della materia prima e delle relative tecniche di lavorazione o la buona 
preparazione musicale giocarono un ruolo fondamentale nell’attività di questi 
artigiani.
La storia dei costruttori
- Giuseppe Donati (Budrio, 1836 - Milano, 1925)
Nato in una famiglia non agiata, ricevette una buona formazione musicale finendo 
per suonare il clarinetto nella banda di Budrio. Cominciò a lavorare apprendendo 
il mestiere di fornaciaio (ovvero di operaio addetto alla cottura dei mattoni nelle 
fornaci) e all’età di diciassette anni (quindi tra il 1853-1854) iniziò a sperimentare la 
costruzione delle prime ocarine in terracotta. Le varie sperimentazioni condussero 
alla fabbricazione di cinque ocarine di grandezza diversa che andarono a formare 
il “concerto di ocarine”: questo stesso nome designò anche il primo gruppo di 
suonatori di ocarina, formato, oltre che dallo stesso Donati, dai fratelli Ercole ed 
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Alberto Mezzetti (futuri costruttori di ocarine), Ulisse Avoni, Federico Vignoli.
Tra il 1866 e il 1867 si sposò e intraprese la gestione di una caffetteria pur 
continuando la sua sperimentazione sulle ocarine, tanto da iniziarne una produzione 
stabile impiantando un laboratorio fabbrica nella sua abitazione (il suo catalogo di 
vendita riporta: “Casa fondata nel 1867”). 
Intorno al 1870 si ritirò dal “Quintetto” come suonatore per dedicarsi 
completamente alla costruzione di ocarine, mentre la vita del “concerto”, diventato 
“settimino”, proseguiva. Nel 1878 si trasferì a Bologna e la residenza nel capoluogo 
consentì a Donati di sviluppare il mercato di questi strumenti, sviluppo che culmina 
con l’apertura di una filiale a Milano, nel 1904.
Per quanto riguarda la costruzione delle ocarine, Donati specificava spesso che 
quelle da lui costruite erano fabbricate “dalle proprie mani dell’inventore”, senza 
“stampi né il minimo procedimento di macchinari”. Nei cataloghi di vendita, 
ma anche nei timbri impressi nella carta da lettere si qualificava sempre come 
“inventore e fabbricatore delle rinomate ocarine vere di Budrio”, sottolineando e 
difendendo la “paternità” di questa invenzione.  
Le ocarine di Donati (2.12) fabbricate a Budrio sono caratterizzate da una superficie 
abbastanza irregolare data dalla foggiatura manuale del pezzo. È probabile che 
nel periodo bolognese e in quello milanese avesse cominciato a modellare le 
sue ocarine attraverso l’uso di attrezzi più complessi, dato che alcune, recanti 
nel timbro di fabbricazione il nome di Bologna o di Milano, risultano avere un 
andamento più regolare nella superficie. 
- Ercole e Alberto Mezzetti  (1841, Budrio - 1918, Antony, Francia), (1843, Budrio - 
1906, Londra, Regno Unito)
Diedero il maggior impulso alla diffusione e conoscenza di questo strumento 
in ambito Europeo. Contribuirono dapprima alla diffusione dell’ocarina come 
esecutori nel primo gruppo di ocarinisti e successivamente partecipando alle  
esibizioni europee dei “Montanari degli Appennini” che resero noto questo 
strumento oltralpe. Nel 1977,decisero di diventare costruttori di ocarine e 
abbandonarono l’attività del gruppo, stabilendosi a Parigi. Qui, nel 1878 avviarono la 
produzione con l’apertura in società di una fabbrica, mantenendo i contatti con gli 
ocarinisti di Budrio. In seguito al probabile aumento delle richieste, si incrementò 
la produzione con l’apertura di una succursale a Londra, seguita direttamente da 
Alberto Mezzetti fino al 1906 mentre Ercole Mezzetti continuò la produzione a 
Parigi. 
La ditta dei fratelli Mezzetti produceva diverse tipologie di ocarine (semplici, 
verniciate, smaltate e a pompa) che ottennero diversi riconoscimenti, tra cui 
molte medaglie a diverse Esposizioni Universali tra il 1878 e il 1900. Lo stesso 
Alberto Mezzetti brevettò diversi tipi di ocarina: a Londra depositò il brevetto per 
l’invenzione dell’ocarina a pompa o pistone (2.13), che rappresenta un’innovazione 
sia a livello formale sia di resa musicale. Si trattava di un’ocarina attraversata 
longitudinalmente da un pistone, il cui posizionamento consentiva di modificare 
l’intonazione dello strumento: se estratto quasi del tutto dalla sua sede, la tonalità 
si abbassa notevolmente. Quest’invenzione rese l’ocarina più facilmente intonabile 
con gli altri strumenti, ma le ocarine di questo tipo rimasero uniche nel loro 
genere. Gli stampi utilizzati dai fratelli Mezzetti erano in bronzo con inserti di legno 
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e dalla loro forma si evince che le ocarine fabbricate erano modellate a unione 
longitudinale.
La crescente richiesta di ocarine in due grandi città come Parigi e Londra, spinse i 
due fratelli ad affiancare alla produzione di ocarine quella di spartiti per ocarina, con 
l’intento di creare un mercato più vasto per la vendita degli strumenti. L’opera più 
importante di Mezzetti, altra testimonianza del crescente interesse anche pratico 
verso questo strumento, fu la pubblicazione del primo metodo per ocarina (The 
Mezzetti Ocarina Tutor) tra il 1883 e il 1888 a Londra. Questo Metodo era rivolto a 
principianti non solo dell’ocarina, ma anche della musica in generale, e ad aspiranti 
compositori. Riportava sia le basilari nozioni di teoria musicale, sia istruzioni su 
come impugnare l’ocarina, ma anche disegni e tabelle che spiegano la diteggiatura 
e come ottenere la scala cromatica oltre che numerosi esercizi ed esempi musicali 
che spiegano come arrangiare musica per ocarina.
- Cesare Vicinelli (Bologna, 1841 - Budrio, 1920)
Dopo il trasferimento di Giuseppe Donati a Bologna, fu Cesare Vicinelli a 
continuare la costruzione di ocarine a Budrio. Appassionato di musica (suonava 
diversi strumenti: chitarra, trombone e bombardino), lavorò come fornaciaio 
nell’azienda di produzione di mattoni del padre. Cominciò la fabbricazione di 
ocarine nel 1878 e continuò la sua attività fino al 1920, anche se i suoi strumenti 
furono utilizzati dai suonatori dei complessi ocarinistici  fino alla metà degli anni 
’60 del ventesimo secolo. Infatti, le ocarine di Vicinelli sono tutt’oggi considerate 
esemplari per l’ottima intonazione, per la purezza sonora (il suono esce bene 
intonato anche con pochissima pressione del fiato), per l’eleganza delle forme, per 
la leggerezza e in generale per l’estrema cura nella costruzione. 
Vicinelli fu il primo costruttore che, a Budrio, iniziò a far uso di stampi in ghisa per 
la modellatura degli strumenti, al fine di produrre una maggiore quantità di pezzi 
mantenendo però un ottimo standard qualitativo. Le ocarine di Vicinelli (2.14) erano 
realizzate tramite unione trasversale e gli attrezzi utilizzati per la modellatura erano 
due stampi e un cuneo, montati su un bilanciere.
Le caratteristiche che hanno reso le ocarine di quest’artigiano particolarmente 
apprezzate sono riconducibili all’estrema cura che Vicinelli metteva nella loro 
costruzione: le pareti interne degli strumenti erano prive grumi di terracotta 
e i fori dello strumento (compreso quello di uscita dell’aria) erano intagliati 
con molta precisione. Il metodo di modellatura a unione trasversale consente, 
infatti, di compiere una perfetta modellatura di ogni parte dell’ocarina, e quindi 
di controllare, già in fase di costruzione, la qualità d’intonazione finale. Inoltre le 
ocarine di Vicinelli, di solito color terra o nere e ricoperte da una patina protettiva 
in gommalacca, avevano le pareti molto sottili ed erano più leggere rispetto a quelle 
degli altri costruttori e quindi più facili da utilizzare.
- Guido Chiesa (Budrio, 1884 - Budrio, 1965)
Guido Chiesa (2.15.a) fu apprendista e “successore” di Vicinelli. Nel 1896 cominciò 
a lavorare al suo fianco all’interno del laboratorio, con mansioni generiche e quasi 
senza compenso mentre le fasi più delicate della modellatura delle ocarine, quelle 
che determinano l’intonazione dello strumento finito, erano eseguite dal maestro. 
Inoltre Vicinelli era molto geloso dei segreti riguardanti la costruzione delle sue 
ocarine e probabilmente non li condivise tutti con il suo apprendista. Chiesa iniziò a 
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costruire ocarine autonomamente nel 1920, quando Vicinelli lasciandogli la casa e il 
relativo laboratorio comprensivi dell’arredamento e delle attrezzature. Nonostante 
la parsimonia con cui il maestro gli aveva rivelato i segreti del mestiere, grazie al 
suo ingegno e alla sua naturale predisposizione per la musica, continuò l’attività di 
costruzione delle ocarine (mantenendo la fama del laboratorio) fino al 1963.
Prelevava l’argilla per costruire le ocarine nei pressi del torrente Idice e la lasciava 
ammorbidire in grandi vasche riempite d’acqua: quest’operazione, ereditata da 
Vicinelli, serviva a depurare la materia prima, che lasciava le impurità sul fondo. 
Chiesa usava gli stampi e il bilanciere del maestro per modellare le ocarine e 
quotidianamente riusciva a produrre manualmente dai venti ai trenta pezzi (che 
spediva prevalentemente all’estero). Affermò anche di averne spedite allo stesso 
Donati (prima della sua morte nel 1925) a Milano, quando questi non riusciva a far 
fronte alle ordinazioni. Specialmente nei mesi più caldi, Chiesa faceva essiccare le 
ocarine al sole e in seguito le cuoceva nel forno, situato a pochi metri dal casolare-
laboratorio. Nel caso in cui l’ocarina fosse di grosse dimensioni (come nel caso della 
“bassa” ovvero la “settima” la più voluminosa e la più grave nell’intonazione della 
famiglia di ocarine), la faceva cuocere presso una fornace.
Si può quindi dedurre che Chiesa seguisse sostanzialmente le procedure imparate 
dal maestro (2.15.b) e difatti le sue ocarine sono molto simili a quelle di Vicinelli, 
tanto che nei primi tempi, non essendo ancora conosciuto, “falsificò” alcune 
delle sue ocarine apponendogli il marchio di Vicinelli. Chiesa, come Vicinelli, 
riceveva ordini dai negozi di strumenti musicali di Bologna e in Italia aveva rapporti 
commerciali con la Sicilia, mentre all’estero con la Svizzera, la Danimarca, l’Olanda, 
la Cecoslovacchia, l’America (come in Cile).
- Emilio Cesari (Budrio, 1888 - San Remo, 1962)
Concertista professionista (suonava il corno in orchestra) e costruttore di ocarine, 
sembrerebbe essere stato, per un periodo, aiutante di Vicinelli. Entrambi gli 
apprendisti, Chiesa e Cesari, furono a fianco del maestro nello stesso periodo, per 
imparare a fabbricare le ocarine. La repentina rottura dei rapporti societari con 
Cesari rimane inspiegabile, fatto sta che nel febbraio del 1920 Vicinelli morì e lasciò 
in eredità la casa, il laboratorio e gli strumenti di lavoro a Chiesa, che continuò a 
costruire ocarine mantenendo la sua tradizione. Contemporaneamente a Chiesa, 
Cesari, avviò in modo indipendente una sua attività di fabbricazione di ocarine 
a poca distanza dalla fornace Silvani: aprì la sua fabbrica di ocarine in terracotta 
nell’ottobre del 1920, che continuò la sua attività fino al gennaio del 1927. Nello 
stesso periodo continuò comunque a svolgere un’intensa attività concertistica 
come cornista, sia in Italia sia all’estero e per un periodo riorganizzò anche il 
“Gruppo Ocarinistico” che si era sciolto nel 1915. Quando chiuse la sua fabbrica 
di ocarine, tornò a suonare definitivamente in orchestra e nel 1929 fu ingaggiato 
nell’orchestra stabile del casinò di San Remo, dove si trasferì con la famiglia. Nella 
città ligure inaugurò nel 1938 la fabbrica di ocarine musicali in terracotta (“Ditta 
Cesari Emilio San Remo”).
Le ocarine costruite da Cesari nel periodo budriese (dal 1920 al 1927 circa), erano 
modellate a unione trasversale, utilizzando la stessa tecnica ereditata da Vicinelli; 
mentre nelle ocarine costruite nel periodo sanremese (dal 1938) Cesari introdusse 
una variante nel suo metodo di costruzione, poiché le ocarine prodotte in Liguria 
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non rivelano alcuna linea di sutura trasversale, ma sono più schiacciate e affusolate. 
E’ possibile che, al fine di velocizzare la produzione, Cesari semplificasse la fase 
di modellatura omettendo la costruzione della parte più corta e arrotondata 
dell’ocarina, e chiudesse a pressione l’altra parte dello strumento, resa più lunga.
Nel catalogo della ditta figuravano anche le invenzioni di Cesari: il flautino a due 
ottave, l’ocarina doppia, l’ocarina d’armonia, l’ocariton, l’ocarina rivoltella.
_ il flautino (o flauto-ocarina) a due ottave consisteva in un’ocarina di forma molto 
affusolata con l’imboccatura dritta anziché laterale.
_ l’ocarina doppia era costruita inserendo in fase di modellatura un’ocarina di 
piccole dimensioni all’interno del risonatore di un’ocarina più grossa; l’imboccatura 
è attraversata da due canali d’insufflazione paralleli e conducenti rispettivamente ai
propri risonatori. Nella parte anteriore dello strumento erano presenti delle doppie 
fila di fori digitali.
_ l’ocarina d’armonia consisteva in uno strumento composto di due ocarine semplici 
accostate longitudinalmente, con un’unica imboccatura diritta nell’estremità 
superiore; il canale d’insufflazione è unico e sfocia in entrambi i risonatori, 
emettendo così due suoni simultanei distanti di un intervallo acustico preciso (di 
terza maggiore).
_ l’ocariton (2.16) era un’ocarina semplice dotata di due fori sul fondo dello 
strumento chiusi da due tappi estraibili in gomma e sughero: tirando verso 
l’esterno i due tappi è possibile abbassare di poco l’intonazione dello strumento, 
permettendo di accordarlo a eventuali altri strumenti nella musica d’insieme.
_ l’ocarina “rivoltella” era un’ocarina a forma di pistola che Cesari iniziò a produrre 
nel periodo della seconda guerra mondiale e probabilmente fu un’idea a scopo 
commerciale, per aumentare le vendite.
Si tratta principalmente di sperimentazioni dello stesso Cesari che in molti casi 
non hanno trovato un vero e proprio seguito nella produzione “tradizionale” di altri 
ocarinisti, ma hanno sicuramente costituito un importante contributo d’innovazione 
e sperimentazione formale soprattutto in altri paesi.
- Arrigo Mignani (Budrio, 1918 - Budrio, 1997)
Negli anni in cui Mignani operò, vi fu un notevole incremento d’interesse verso 
lo strumento budriese, soprattutto dal punto di vista folcloristico, il che aumentò 
notevolmente la richiesta di produzione di ocarine. Da giovanissimo iniziò a lavorare 
come marmista accanto al padre, attività che portò avanti fino al 1953, e per alcuni 
anni intraprese lo studio del violino dimostrando abilità e buona predisposizione 
per la musica. Pare che l’idea di iniziare lui stesso a costruire ocarine sia venuta 
a Mignani grazie ad una segnalazione di Benedetto Cesari (figlio del precedente 
costruttore di ocarine Emilio Cesari) che nel 1963 avrebbe rivelato a Mignani che, 
dalla morte del padre, gli stampi e le attrezzature per la costruzione di ocarine 
erano rimasti in disuso. Mignani dapprima interpellò Guido Chiesa perché pare 
che volesse acquistare le attrezzature di quest’ultimo anziché quelle di Cesari, 
immaginando che l’anziano costruttore fosse intenzionato a tramandare la sua 
esperienza e a cedere l’attività. L’affare non si concluse perché Chiesa non accettò 
le proposte di Mignani, che quindi ripiegò acquistando tutto il materiale di Cesari 
e iniziando autonomamente la costruzione di ocarine nel 1964. La sua attività 
continuò fino alla fine del 1992, quando un altro costruttore di ocarine di Budrio, 
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Fabio Menaglio, aprì il suo laboratorio e negozio.
Mignani, che fu anche suonatore nel gruppo ocarinistico dal 1970 al 1974, operò in 
un periodo “fortunato” per la produzione di ocarine: molte persone acquistavano 
un’ocarina per imparare a suonarla ma anche solo per possederne una, come 
testimonianza di un’autentica tradizione paesana. In particolare, dagli anni ottanta, 
Mignani fece fronte a un’intensa produzione di ocarine: dal suo laboratorio uscivano 
dalle dieci alle dodicimila ocarine l’anno. 
Per quanto riguarda la costruzione delle ocarine, Mignani si serviva delle 
attrezzature di lavoro usate dal Cesari nel periodo sanremese e mise a punto il 
metodo di modellatura a pressione. A livello innovativo Mignani ha affermato 
di aver rifatto lo stampo di Cesari per modellare l’ocarina “terza” (la “DO#3”) 
(2.17) e di aver pensato a una nuova disposizione di fori per lo strumento. Come 
altri costruttori, Mignani parlava volentieri dei suoi strumenti, ma non di come li 
costruiva e difficilmente mostrava il suo laboratorio e le sue attrezzature, come 
a voler mantenere il “segreto” della tradizione e al fine di evitare qualsiasi tipo di 
concorrenza. Tuttavia nel 1988 consentì, per un’intervista, di fotografare le varie 
fasi di lavorazione, omettendo però quelle finali. La modellatura a pressione era 
praticata da Mignani solo per le ocarine di piccole e medie dimensioni (dalla “prima” 
alla “quarta”), la “quinta” era modellata a unione trasversale mentre la “sesta” e la 
“settima” erano sempre costruite interamente a mano, senza l’ausilio di stampi. 
Le ocarine segnate con la lettera “M” o con la doppia “M” sotto il marchio, erano 
quelle che lo stesso Mignani considerava ben riuscite, soprattutto per l’intonazione. 
Infatti, le ocarine da lui prodotte, nonostante siano state gli strumenti abitualmente 
usati dal gruppo ocarinistico locale fino al 1990 circa, non rispondevano a raffinate 
qualità musicali: queste ocarine, infatti, oltre che a essere abbastanza pesanti, 
avevano bisogno di molta pressione di fiato per essere suonate, dando luogo a un 
suono molto “soffiato”; da ciò derivava l’impossibilità di produrre suoni molto lunghi 
e di bassa intensità.
- Fabio Menaglio (Budrio, 1967)
E’ l’odierno depositario della tecnica di costruzione delle ocarine a Budrio. 
Diplomato in Disegno Meccanico, ha studiato chitarra come appassionato. Alla 
fine degli anni ottanta, pur non avendo mai costruito ocarine e senza avere una 
tradizione familiare che lo avvicinasse a questo tipo di artigianato, Menaglio 
cominciò a lavorare sull’idea di aprire un laboratorio. Interpellò anche il costruttore 
attivo in quegli anni a Budrio, Arrigo Mignani, il quale sembrava intenzionato a 
cessare o cedere la sua attività, dispiaciuto del fatto che dopo di lui la tradizione 
rischiava di andare perduta. I due presero contatti e inizialmente Mignani sembrava 
essere d’accordo nell’insegnargli il mestiere, ma non tutto andò secondo i 
programmi, tanto che Menaglio decise che si sarebbe messo per conto proprio. 
Nel 1989 decise di iniziare l’allestimento del laboratorio e cominciò a misurarsi, non 
senza difficoltà, con la costruzione delle prime ocarine: nel marzo del 1990 aprì il 
suo primo negozio. Menaglio iniziò a costruire ocarine con impegno, senza contare 
sull’appoggio o sui consigli del suo predecessore (un po’ com’era successo allo 
stesso Mignani con Guido Chiesa). Ogni costruttore ha sempre salvaguardato quei 
“segreti” del mestiere che garantivano la buona riuscita dei suoi strumenti, forse 
anche perché conquistata negli anni con intuito e perseveranza.
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Nella sua produzione Menaglio non si rifà alle ocarine del suo predecessore ma, 
dopo aver accuratamente visionato e studiato gli strumenti dei costruttori storici, 
trae spunto dalle prime ocarine budriesi, in particolare da quelle di Vicinelli. Le 
ocarine di questo maestro sono considerate di gran pregio principalmente per due 
motivi: la purezza del suono prodotto, che risulta poco “soffiato” e la grande facilità 
esecutiva che queste consentono, poiché la pressione del fiato da immettere nello 
strumento è relativamente costante e mai eccessiva. Prendere a modello le ocarine 
di Vicinelli significava aderire alla tecnica di costruzione che vede lo strumento 
modellato a unione trasversale: secondo Menaglio, le ocarine di Vicinelli devono la 
purezza della loro sonorità e l’intonazione molto precisa proprio a questa particolare 
tecnica di costruzione. Questo “metodo” si oppone a quello utilizzato da Mignani 
negli anni precedenti, cioè il metodo a pressione. L’attuale artigiano, partendo 
dall’attento studio delle ocarine del passato congiuntamente con studi tecnici, è 
riuscito scoprire “l’archetipo” racchiuso nelle ocarine di Vicinelli: applicando tutta 
una serie di formule matematiche e fisiche (con anche l’ausilio della modellazione 
virtuale al computer) ha “riprogettato” l’intera serie di ocarine della tradizione. 
I calcoli svolti in base ad una lunga serie di studi e prove gli hanno permesso di 
ottimizzare al massimo la sua produzione artigianale: non ci sono sostanziali errori e 
ogni ocarina al termine della lavorazione ha volume calcolato. Menaglio costruisce 
ocarine (2.18) (2.19.a/b) di tutte le dimensioni intonate in DO e in SOL e per la 
modellatura di ciascuna, utilizza stampi e cunei appositamente realizzati.
Non si vede la necessità di automatizzare e rendere “industriale” questo processo: 
la lavorazione è studiata per mantenere la quantità e il prezzo del prodotto 
relativamente contenuti. Inoltre, il sistema elaborato da Menaglio ha fatto sì che 
non vi siano sostanziali scarti o sprechi, perché non ci sono particolari errori grazie 
alla precisione con cui sono stati progettati gli stampi. Ricopre da solo l’intera 
produzione italiana ed europea: ha rapporti commerciali e con varie regioni italiane, 
con la Germania, l’Austria, la Svizzera, l’Olanda e, fuori dall’Europa con Canada e 
Giappone.
Attualmente sia il “Gruppo Ocarinistico Budriese” sia l’“Ocarina Ensemble di 
Budrio”, che portano avanti la tradizione musicale dell’ocarina di Budrio nel mondo, 
utilizzano le ocarine di Menaglio nella loro attività concertistica.
I gruppi ocarinistici
L’idea del “gruppo di ocarine”, inteso come un complesso autonomo di strumenti a 
fiato, per cui sarebbe stato possibile creare musiche ad hoc, fu la vera invenzione 
di Giuseppe Donati. Con la creazione della famiglia di ocarine (gruppo di strumenti 
aventi timbro analogo, ma diversa tessitura) questo artefatto acquistò la natura di 
strumento musicale vero e proprio. Da quel momento l’ocarina non fu più pensata 
come strumento autonomo o solista, al quale potevano essere destinate al massimo 
semplici melodie, ma venne inserita in un progetto più complesso cioè quello di 
integrarsi in un quintetto di strumenti simili, ma di estensioni differenti.
Si può ipotizzare che l’idea della famiglia di ocarine fosse venuta a Donati grazie 
alla conoscenza degli strumenti a fiato presenti nella banda del paese, nella quale 
egli stesso suonava come clarinettista. Creata la prima ocarina fu probabilmente 
naturale, per l’inventore, pensare di emulare una famiglia di ottoni o legni.
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L’idea di poter realizzare un risultato sonoro analogo a quello di altri piccoli 
ensamble di fiati, ma ottenuto con le ocarine, lo spinse a realizzare il primo 
quintetto che si evolverà per poi raggiungere la configurazione di settimino.
L’ocarina si diffuse principalmente grazie all’attività dei gruppi ocarinistici che si 
svilupparono in seguito al progressivo perfezionamento degli strumenti. Le loro 
esibizioni e il loro repertorio variano a seconda del periodo in un cui operano e del 
relativo panorama musicale.
Il panorama musicale italiano a metà ‘800
Negli anni che portarono alla formazione del primo gruppo di ocarine (anni ‘60 del 
XIX secolo) il panorama degli spettacoli musicali in Italia e in particolare nella zona 
che gravitava attorno alla città di Bologna, era molto vivace. Il teatro fu per tutto 
l’Ottocento il luogo in cui si svolse principalmente la vita musicale italiana e l’attività 
di rappresentazione degli spettacoli fu molto ampia e varia.
Nei teatri primari (ossia di rappresentanza) il pubblico aristocratico assisteva al 
melodramma e si mettevano in scena gli allestimenti delle opere liriche di Rossini, 
Bellini, Donizetti e Verdi. Parallelamente a questa, esisteva un’attività teatrale 
più popolare destinata a un pubblico meno abbiente, al quale i teatri secondari 
cominciarono a proporre degli spettacoli nei quali convivevano forzatamente 
diversi stili.
Fu poi con la rivoluzione industriale che s’innestò un progressivo livellamento 
delle classi sociali. Ciò comportò un aumento del pubblico e costrinse i teatri ad 
aumentare e variare l’offerta di spettacoli. Nacque così il concetto di teatro di 
grande capienza, concepito per offrire spettacoli di vario genere e a un prezzo 
accessibile.
Attorno alla metà del diciannovesimo secolo, il gusto del pubblico andava molto 
lentamente modificandosi. Il crescente interesse verso i grandi spettacoli è 
testimoniato dall’attività dei teatri secondari, dove si alternavano spettacoli di prosa 
con opere liriche, concerti popolari, esibizioni di compagnie equestri, prestigiatori, 
danzatori, acrobati. Nacque così l’Arena: una sorta d’ibrida struttura teatrale, 
adattabile a ogni genere di spettacolo e capace di contenere molti posti senza 
distinzioni di classe. Contemporaneamente si diffuse anche il circo, altra forma di 
attrazione in grado di esaudire la richiesta di novità.
 Il “concerto delle ocarine” (1863-1869) 
Questi anni furono principalmente un periodo di lavoro, studio e perfezionamento. 
Il gruppo ocarinistico era da un lato impegnato a provare intonazione e messa a 
punto degli strumenti creati da Donati, dall’altro componeva le prime musiche 
o adattava le trascrizioni musicali. Inoltre, gli impegni dei vari membri non 
consentivano di dare costanza all’attività di sviluppo delle ocarine e del repertorio 
musicale.
Il primo quintetto perfezionato di ocarine fu ottenuto nel 1863 e con esso si formò 
anche il primo gruppo di musicisti composto da Federico Vignoli (1° ocarina), 
Ulisse Avoni (2° ocarina), lo stesso Giuseppe Donati (3° ocarina), Giuseppe 
Grossi (4° ocarina e compositore), Cesare Vicinelli (5° ocarina) che da quell’anno 
cominciarono a trovarsi abitualmente per creare le prime composizioni. Inizialmente 
il repertorio comprendeva solamente musica da ballo che il gruppo, una volta 
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perfezionate le esecuzioni, cominciò ad eseguire in circostanze non ufficiali. 
Successivamente vennero adattate anche le musiche dei brani d’opera per il 
quintetto d’ocarine. Queste prime esibizioni, per quanto non ufficiali, ebbero una 
certa risonanza, quantomeno in ambito locale: resero famoso il gruppo a Budrio 
e in seguito anche nei paesi limitrofi. Le prime documentazioni di esecuzioni 
pubbliche del “Concerto di Ocarine” risalgono al 1865: l’esordio del gruppo in 
una circostanza ufficiale avvenne nel teatro della vicina Molinella (Bologna). 
Una seconda apparizione pubblica, avvenuta sempre nel 1865, fu di carattere 
ben diverso: si trattò di un processo intentato dai giovani musicisti budriesi per 
“perturbazione della pubblica quiete in ore vietate”. Il nuovo complesso, formato 
per l’occasione da sei elementi, improvvisò un’esecuzione durante una serata estiva: 
dalle cronache si evince che l’ocarina era già molto diffusa tra i ragazzi di Budrio. 
Donati, probabilmente, aveva dunque già avviato la vendita delle proprie ocarine, 
commercio che nei mercati e nelle fiere procedette con successo, tanto da indurlo 
a iniziare una produzione stabile.
Nel novembre del 1869, quando il proprietario del teatro Brunetti di Bologna 
(l’attuale Duse) seppe di questa strana formazione, ingaggiò il “Concerto di 
ocarine” per una serata da condividere con il prestigiatore Ferdinando Selleri. Da 
questa circostanza si delineò il tipo di spettacolo che il “Concerto” eseguì in Italia 
fino alla fine del secolo: una partecipazione condivisa con altri artisti. Il proporre 
più attrazioni nell’ambito della stessa serata era una prassi tipica di quel periodo nei 
teatri secondari. Del resto la neonata formazione non possedeva un repertorio tale 
da poter coprire tutta una serata, né il gusto del pubblico di quel periodo avrebbe 
potuto sopportare una serata con un solo artista o gruppo d’artisti. Il “Concerto” 
si presentò pertanto con un repertorio musicale di sicuro successo, affidandosi ad 
adattamenti di brani tratti dalle opere liriche più in voga in quel periodo. Il successo 
fu inaspettato e lo stesso impresario del teatro Brunetti, ingaggiò il gruppo per 
quella che fu la prima tournée musicale del complesso ocarinistico per partecipare a 
diversi spettacoli in altri teatri italiani: le cronache dei giornali narrano di concerti a 
Padova, Ferrara, Udine, Venezia e Trieste.
E’ interessante notare il tipo di repertorio che il “concerto di ocarine” propose in 
questo primo periodo di concerti ufficiali: non furono interpretati i brani popolari 
e ballabili, bensì, dovendo suonare in uno dei più importanti teatri di Bologna, fu 
indispensabile proporre un repertorio all’altezza. I brani eseguiti in questi primi 
concerti furono perciò quasi tutti adattamenti di arie d’opera. Si può quindi notare 
lo sforzo dei giovani musicisti di nobilitare l’umile strumento che, se a un primo 
apparire sulla scena lasciava un po’ perplessi, stupiva poi il pubblico per la sua 
prestazione.
Dopo i primi concerti del 1869, il loro nuovo impresario nel 1870 propose una 
tournée secondo cui avrebbero dovuto eseguire dei pezzi tra un intermezzo e l’altro 
dell’opera Rigoletto di Verdi. La tournée continuò in diverse circostanze, ma non 
di rado insorsero problemi di compenso troppo basso e per motivi di questo tipo il 
“concerto”, una volta rientrato a Budrio, si sciolse.
I montanari degli Appennini (1870-1880)
Dopo questi primi concerti, il gruppo ormai sciolto rientrò a Budrio nel 1870. 
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Giuseppe Donati decise allora di abbandonare definitivamente l’attività di esecutore 
e uscì dal gruppo per dedicarsi a tempo pieno alla costruzione e al commercio 
delle ocarine. Quest’attività stava diventando per lui una fonte di guadagno non 
trascurabile, tanto da riuscire ad avviare dei rapporti commerciali con la Germania 
e con l’Austria. Il gruppo ocarinistico fu ricostituito nello stesso anno da Giuseppe 
Grossi che ne assunse la direzione. I membri divennero sei grazie alla costruzione 
della sesta ocarina da parte di Donati, innovazione che permise di ampliare 
ulteriormente l’organico e il repertorio musicale. I membri di questo gruppo furono 
quindi Giuseppe Grossi, Alberto ed Ercole Mezzetti, Ulisse Avoni, Federico Vignoli 
e Davide Mignani. Il nuovo gruppo pensò di dotarsi di una divisa e di assegnare un 
nome al complesso musicale.
Non sono chiari i motivi che portarono alla scelta del nome o dell’abito. Fu scelto 
un costume di origine popolare, ma caratteristico dei pastori abruzzesi e il nome fu 
altrettanto in stile: “Società dei Concertisti Italiani denominati i Celebri Montanari 
degli Appennini”. Né il nome, né l’abito identificarono in nessuna maniera la 
provenienza budriese dei suonatori. Anche se l’ipotesi più plausibile rimane quella 
per cui sia stato l’utilizzo di quel particolare abito a indurre il pubblico o il gruppo 
stesso alla scelta di quel nome, non è possibile determinare se sia nato prima l’abito 
o il nome del gruppo.
Questo nuovo sestetto continuò a esibirsi nei teatri delle città italiane, insieme 
con altri artisti, ma anche negli intervalli di rappresentazioni di commedie teatrali 
e di opere liriche o ancora in fiere e in esposizioni in varie città, fino al maggio del 
1873, mese cui si può far risalire l’ingresso nella “famiglia” della settima ocarina 
(il basso) che fu assegnata a Cesare Vicinelli. Da questo momento la formazione 
assunse l’organico strumentale di sette ocarinisti che rimarrà tale fino ai giorni 
nostri. Infatti, quando si parla di un gruppo ocarinistico o di una famiglia di ocarine, 
si parla di un settimino. Dal mese di luglio di quello stesso anno cominciò il periodo 
di maggior successo per gli ocarinisti di Budrio: cominciarono a esibirsi anche 
all’estero nell’ambito di spettacoli che venivano messi in scena nei teatri e nei circhi 
stabili.
Tra il 1873 e il 1874, i “Montanari degli Appennini” (2.20.a/b) si esibirono più volte 
in diverse e importanti città europee tra cui: Vienna, Praga, Berlino, Varsavia, 
Pietroburgo, Mosca, Danzica, Amburgo, Londra.
Il percorso all’estero del gruppo di Budrio negli anni immediatamente successivi è 
ricchissimo: nel 1877 sono riportate da Ercole Mezzetti trasferte in Algeria e negli 
Stati Uniti, probabilmente grazie ai contatti con gli impresari dei circhi. Il circo 
in quegli anni stava vivendo il suo momento d’oro: poteva offrire continuamente 
delle attrazioni che spesso nei teatri non era possibile ammirare. Ai circhi affluiva 
sempre una grande quantità di pubblico ed era necessario offrire continuamente 
delle nuove esibizioni per continuare ad affascinarlo. In Europa, quindi, i direttori 
dei circhi erano alla continua ricerca di nuovi artisti e attrazioni da proporre. 
L’impresario del gruppo pensò che probabilmente le ocarine sarebbero state 
un’ottima attrazione e la sua supposizione si rivelò fondata: le ocarine furono 
senz’altro un ottimo richiamo poiché, stando alle recensioni dell’epoca, il pubblico 
rimaneva continuamente stupito dalle esecuzioni degli ocarinisti.
Attorno al 1876 il gruppo subì una divisione: non è chiaro come possa essere 
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avvenuta, ma sicuramente i fratelli Mezzetti avviarono la loro personale attività 
di costruzione di ocarine a Parigi e abbandonarono l’attività di concertisti per 
dedicarsi esclusivamente alla produzione e al commercio dei loro strumenti, mentre 
altri rientrarono in Italia. Rimase quindi un solo gruppo che però nel 1878 aveva già 
cessato la propria attività.
Dal 1880 al 1910: la transizione
Nel 1880 morì Giuseppe Grossi, il compositore dei brani fino allora suonati dai 
gruppi. Nonostante la sua scomparsa, gli ocarinisti riorganizzarono il complesso 
sotto la guida di Cesare Testi, che fu direttore del gruppo ocarinistico fino al 
1915. Egli diede nuovo impulso al gruppo organizzando i concerti e soprattutto 
arricchendo il repertorio della formazione con sue nuove composizioni e 
adattamenti. La nuova formazione mantenne sia il costume sia il nome di 
“Montanari degli Appennini” e si esibì in una serie di concerti in Italia fino al 1888 
e dopo tre anni di pausa nuovamente dal 1891 fino alla fine del secolo. In realtà, 
nell’ultimo decennio del diciannovesimo secolo l’attività del gruppo è scarsamente 
documentata, ed è probabile che in quel periodo sia stata molto sporadica, se non 
addirittura interrotta a più riprese.
In tutto il primo decennio del diciannovesimo secolo si attestano continue variazioni 
di organico e non furono nemmeno più accettate scritture per l’Italia e per l’estero.
 Gli “Ocarinisti di Budrio” (1910-1940)
Nel 1910, dopo un ulteriore periodo di sosta, si ricompose un nuovo complesso 
ocarinistico sempre sotto la guida di Cesare Testi. Tra i membri di questa nuova 
formazione figura anche Alfredo Barattoni che sarà un personaggio importante 
nella storia dell’ocarina e del suo repertorio musicale. La prima apparizione ufficiale 
documentata del luglio 1910 vide un cambio di nome e immagine: il gruppo fu 
denominato gli “Ocarinisti di Budrio” e l’abito da pastore abruzzese fu abbandonato 
per adottare un nuovo costume “a soggetto prettamente romagnolo”. Il gruppo si 
esibì in più occasioni a Roma, ottenendo un notevole successo da parte della critica 
stampata e dal 1912 tornò a esibirsi ripetutamente a Bologna, ripercorrendo il tipico 
genere di spettacolo al quale parteciparono i primissimi gruppi ocarinistici. Verso 
il 1915 il gruppo interruppe nuovamente le sue esibizioni: il conflitto mondiale e la 
difficoltà di trovare nuovi elementi per ricostruire un gruppo stabile fecero sì che la 
pausa d’inattività durasse fino al 1925.
Nel 1926 la formazione subì una variazione nell’organico e nella direzione: da 
quell’anno fu diretta da Alfredo Barattoni che spronò particolarmente l’attività 
degli ocarinisti. Questo gruppo riprese un abito simile a quello degli ormai storici 
“Montanari degli Appennini” ed eseguì le prime incisioni discografiche della storia 
dei complessi ocarinistici budriesi: nel 1929 registrarono a Milano ben cinque 
dischi per la casa discografica Columbia. Dal 1930 al 1932 il gruppo si esibì in molte 
località italiane e anche all’estero (in diverse città della Svizzera e a Parigi): in 
generale, nel primo trentennio del ventesimo secolo, non mutò sostanzialmente 
l’ambito delle esecuzioni degli ocarinisti di Budrio. Continuarono cioè le apparizioni 
del complesso congiuntamente con altri artisti, ma lentamente il gruppo, formato 
da suonatori di ottimo livello tecnico, cominciò a rendersi protagonista dei 
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concerti cui partecipava. Oltre ai teatri, il gruppo fu ospitato anche nei circoli, 
feste di paese, invitati comunque in manifestazioni che prevedevano una grossa 
affluenza di pubblico. A livello di repertorio, dagli anni Venti il gruppo propose un 
genere di concerto nel quale si alternavano brani di estrazione classica (musica 
operistica), di genere folkloristico e pezzi che cercavano di adattarsi al nuovo gusto 
musicale del pubblico. Lo stesso Barattoni si prodigò per adeguare il repertorio del 
gruppo componendo trascrizioni e composizioni originali che risentivano anche 
delle influenze musicali d’oltreoceano. Il pubblico cominciò quindi ad apprezzare 
il virtuosismo degli ocarinisti, ed era in quel periodo educato musicalmente per 
ascoltare concerti di musica strumentale. Barattoni riuscì quindi a costruire una 
formazione che proponeva repertori di altissimo livello tecnico e musicale, tali da 
riuscire a imporre il gruppo delle ocarine come uno spettacolo a sé stante.
Verso la fine del decennio che si concluse con l’inizio del secondo conflitto 
mondiale, l’attività del gruppo ocarinistico risentì degli influssi politici dell’Opera 
Nazionale del Dopolavoro (OND) fascista. Era, infatti, un periodo nel quale la 
propaganda del partito fascista aveva preso il sopravvento. Seguendo questo 
pensiero, la sezione locale di Budrio s’interessò al gruppo ocarinistico incoraggiando 
l’attività concertistica e didattica al fine di esaltare quella che era una tradizione 
popolare che per sua stessa natura, era l’esaltazione della cultura italiana. Nell’ottica 
fascista la riscoperta del passato culturale italiano e delle tradizioni locali era 
un modo politico di esaltare il nazionalismo, il populismo e la rivalutazione della 
“stirpe italica”: per questo, attraverso l’Opera Nazionale del Dopolavoro fascista, 
moltissimi gruppi folkloristici italiani furono assistiti e incoraggiati nella loro attività.  
A questo processo, quindi, partecipò anche il gruppo ocarinistico che fu invitato 
più volte a ricostituirsi e a formare nuovi gruppi di giovani in modo da continuare 
la tradizione popolare. L’attività concertistica fu comunque interrotta dal conflitto 
mondiale e solo a guerra terminata fu possibile ricomporre il gruppo.
Dal dopoguerra agli anni settanta 
Terminato il conflitto mondiale, Alfredo Barattoni cercò di ricomporre un gruppo, 
ma l’attività fu limitata solo a sporadiche prove; il periodo difficile del dopoguerra e 
la difficoltà di istruire al suono dell’ocarina i giovani che non conoscevano la musica, 
resero di fatto impossibile ottenere un complesso stabile e soprattutto affidabile.
Barattoni morì nel 1948 e i giovani ocarinisti si organizzarono sotto la guida di Luigi 
Broccoli e fu con lui che nel 1949 nacque il nuovo Gruppo Ocarinistico Budriese: 
tale formazione operò in maniera stabile fino ai primi anni ’60 (2.21), partecipando 
a un gran numero di manifestazioni di vario genere come feste di paese, sagre, 
festival folclorici, concerti, mostre e altre circostanze nelle quali il gruppo era 
sempre invitato come attrazione. In questo periodo il repertorio e l’immagine del 
gruppo assunsero una connotazione altamente folclorica, e rimasero tali fino agli 
anni 90.
L’ocarina, oltre ad essere diventata una tradizione molto sentita in paese, era anche 
una realtà unica in Italia. Gli impegni del gruppo furono quindi abbastanza numerosi, 
in Italia ma anche all’estero. Si possono citare in questo periodo anche diverse 
partecipazioni radiofoniche alla Radio di Stato e la partecipazione del gruppo 
alle riprese del film “Il Campanile d’oro” del 1955 e alla trasmissione televisiva 
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“Campanile sera” andata in onda dal 1959 al 1962.
Un’altra importante modifica nell’organico avvenne nel 1963, in occasione del 
Centenario dell’ocarina di Budrio: questo gruppo operò dal ’63 al ’76 suonando le 
ocarine di Arrigo Mignani. Le esibizioni furono per la maggior parte di carattere 
folclorico e avvennero nelle piazze, durante le feste paesane, feste di partito 
e sagre. Questo gruppo è rimasto alla storia per tre incisioni discografiche ma 
anche per aver contribuito a far conoscere maggiormente l’ocarina attraverso la 
partecipazione al film “Novecento Atto primo” di Bernardo Bertolucci (1976). (2.22)
Le formazioni del dopoguerra mantennero sicuramente viva la tradizione 
dell’ocarina a Budrio, ma non furono in grado di ripetere i successi del 
diciannovesimo secolo, né tanto meno quelli ottenuti nei primi quarant’anni del 
Novecento dai gruppi guidati da Barattoni. Il repertorio consisteva in soli brani 
ballabili tipici della tradizione emiliano-romagnola, mentre si erano quasi del tutto 
persi i brani operistici e di musica classica, perché troppo difficili da eseguire.
La scuola di ocarina e il gruppo alla fine del ‘900
Nel 1976 il gruppo cessò quasi del tutto la propria attività e il Comune di Budrio 
intervenne affinché non andasse perduta questa tradizione e con il fondamentale 
aiuto di alcuni ex-membri del gruppo ocarinistico, avviò nel 1977 la “Scuola di 
Ocarina Comunale Vincenzo Grimaldi” al fine di permettere ai giovani budriesi di 
conoscere e imparare a suonare lo strumento tipico della tradizione musicale locale. 
Fino ad allora infatti, la maggior parte dei membri dei vari gruppi ocarinistici che si 
erano succeduti nel corso degli anni, erano musicisti già formati, che applicavano 
all’ocarina la loro esperienza personale maturata su altri strumenti. Da qui nacque la
necessità di coinvolgere i giovani in maniera attiva, sia per non disperdere la 
tradizione sia per ravvivare e far maturare l’interesse verso questo strumento. 
All’epoca venne fatta molta pubblicità presso le scuole elementari e medie del 
territorio e così decine di ragazzi e ragazze si iscrissero ai corsi, completamente 
gratuiti. Inizialmente vi furono non poche difficoltà, come la mancanza di una 
“letteratura” ocarinistica per formazioni diverse dal settimino, per di più composte 
totalmente da ragazzini, e l’impossibilità, intrinseca alla natura dello strumento, 
di far suonare insieme tante ocarine come in una banda o in un coro, in quanto 
l’intonazione complessiva sarebbe risultata troppo approssimativa. Nel corso degli 
anni successivi la direzione della scuola venne assunta da diverse personalità e ogni
figura fu determinante nella stesura del materiale didattico per la scuola e anche 
nella promozione dell’associazione dell’ocarina ad altri strumenti e a nuovi generi 
musicali.
Nel 1985 il gruppo dei giovani ocarinisti della scuola effettuò una serie di concerti a 
Berna, ospite della locale comunità emiliana. Si trattò di un avvenimento importante 
perché segnò l’inizio di una collaborazione tra il gruppo ocarinistico e la Consulta 
per l’emigrazione della Regione Emilia-Romagna che negli anni seguenti porterà il 
gruppo, come rappresentante della cultura emiliano-romagnola, ad esibirsi in molti 
stati del mondo. (1987: tournée in Australia, 1988: Svizzera e Svezia, 1989: Cuba e 
Germania, 1990: Argentina, Germania, Olanda).
Nel 1985, il gruppo dei giovani ocarinisti della scuola eseguì una serie di concerti a 
Berna, ospite della locale comunità emiliana. Si trattò di un avvenimento importante 
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perché segnò l’inizio di una collaborazione tra il gruppo ocarinistico e la Consulta 
per l’emigrazione della Regione Emilia-Romagna, che negli anni seguenti porterà il 
gruppo, come rappresentante della cultura emiliano-romagnola, a esibirsi in molti 
stati del mondo (1987: tournée in Australia, 1988: Svizzera e Svezia, 1989: Cuba e 
Germania, 1990: Argentina, Germania, Olanda).
Negli anni novanta ci fu un momento di svolta per la crescita musicale dell’ocarina: 
accanto alle sperimentazioni verso altri generi si affiancò la rivalutazione dei 
brani del repertorio storico. Inoltre, alcuni ragazzi decisero di proporsi come una 
formazione musicale autonoma rispetto alla scuola di ocarina adottando il nome 
di G.O.B (Gruppo Ocarinistico Budriese) e affrontando nuovi progetti in Italia e 
nel mondo. In questo clima di ricerca e sperimentazione il nuovo gruppo decise di 
cambiare le ocarine, passando da quelle prodotte da Arrigo Mignani a quelle del 
giovane costruttore Fabio Menaglio, ispirate nelle forme e nelle sonorità a quelle 
prodotte da Vicinelli. Alcuni anni dopo si costituì anche un altro gruppo ocarinistico, 
formato dagli allievi più grandi della scuola, formazione che dal 2003 prenderà 
il nome di Ocarina Ensamble Budrio e che opererà nell’ambito dell’Associazione 
Diapason Progetti Musicali di Budrio. Le attività concertistiche aumentarono e 
culminarono nel 1994 con un’importante tournée negli Stati Uniti al seguito della 
delegazione della Regione Emilia Romagna, in un viaggio organizzato dalla Consulta 
regionale per l’emigrazione. Vi furono a concerti a New York e a Detroit, dove 
sfilarono in occasione del Columbus Day.
Nello stesso anno venne inaugurato a Budrio il “Museo Comunale dell’Ocarina e 
degli strumenti in terracotta”, che documenta la storia dei costruttori d’ocarina 
e dei gruppi ocarinistici a Budrio e nel mondo. In questi anni il gruppo consolida 
progressivamente il livello qualitativo, che lo rende in grado di affrontare repertori 
considerati fino ad allora inarrivabili a strumenti musicali “primitivi” come le 
ocarine.
Nel 1998, il Gruppo inizia la collaborazione con la compagnia bolognese di burattini 
“I Burattini di Riccardo”. Dall’intento di recuperare le numerose partiture di musica 
opertistica trascritte per ensamble di ocarine alla fine del diciannovesimo secolo 
(in particolare del Barbiere di Siviglia di Rossini), nacque l’idea di rappresentare 
quest’opera raccontata con dialoghi scherzosi in dialetto bolognese dai burattini 
e accompagnata dalle musiche suonate con le ocarine. La collaborazione tra due 
importanti tradizioni della cultura bolognese, le ocarine e i burattini, piace e ha 
successo e nascono alcune produzioni, rappresentate più volte anche al Teatro 
Comunale di Bologna.
L’ocarina a Budrio nel nuovo millennio
I primi dieci anni del nuovo millennio hanno spinto il Gruppo Ocarinistico Budriese 
a ricercare una qualità espressiva sempre maggiore e a esplorare meglio i circuiti 
della musica classica, partecipando sempre più di frequente a impegni presso 
importanti teatri italiani ed esteri. In questi anni il gruppo ha cercato di rileggere il 
repertorio scritto per ensamble di ocarine nel corso della sua storia, proponendo un 
tipo di spettacolo orientato alla riscoperta e alla valorizzazione di questo strumento 
musicale oggi quasi dimenticato in Italia ma molto diffuso, ad esempio, in Asia.
I teatri sono progressivamente tornati a ospitare le ocarine di Budrio e il pubblico 
23
attuale, che ricerca novità e allo stesso tempo la riscoperta delle tradizioni popolari, 
apprezza questo genere di esecuzioni. Le rappresentazioni del gruppo attuale 
mirano a un pubblico colto, pur senza rinunciare all’aspetto folcloristico dello 
strumento. La scelta di ambiti di diffusione “colti” è dovuta alla volontà di nobilitare 
questo strumento e di inserirlo in un contesto altamente qualificato. L’intento 
di oggi è quindi il medesimo che si proponeva il primo gruppo dell’Ottocento: 
presentare e far conoscere l’ocarina come strumento musicale a tutti gli effetti.
Oltre al recupero del repertorio storico appartenuto ai gruppi del passato, nuove 
sperimentazioni sono state percorse per raggiungere questi obiettivi, tra cui 
l’accostamento ad altri strumenti quali chitarre, flauti, pianoforti, orchestre d’archi 
e cori. Il lavoro compiuto dal Gruppo Ocarinistico Budriese è testimoniato dalla 
sua intensa attività concertistica che, in oltre vent’anni d’esistenza, ha portato 
il complesso a esibirsi in più di Ottocento spettacoli in Italia e all’estero. Tra gli 
impegni, il gruppo ha collaborato fino al 2006 alla gestione della scuola di ocarina, 
ha partecipato a tutte le edizioni del Festival Internazionale dell’Ocarina (Budrio) 
e conta diverse apparizioni in trasmissioni televisive e radiofoniche in Italia e 
all’estero. 
Nel 2010 il G.O.B (2.23) è stato invitato dalla fabbrica di ocarine coreane Noble 
Ocarina Company (Hongseong) a svolgere una tournée in Corea del Sud, paese che 
conta oltre 600.000 praticanti di ocarina. Per la prima volta, quindi, un gruppo di 
ocarine italiano e di Budrio (luogo di nascita dell’ocarina) ha suonato in oriente, che 
ai giorni nostri rappresenta la nuova frontiera dell’ocarina. L’esperienza coreana è 
stata molto importante per diversi motivi: per la prima volta la tradizione italiana 
dell’ocarina di Budrio ha potuto esprimersi in un paese che apprezza enormemente 
questo strumento riconoscendone le origini italiane (ad esempio, in tutti gli stati 
asiatici, il termine “ocarina” è scritto con i caratteri occidentali). Inoltre le musiche 
storiche arrangiate per settimino di ocarine hanno destato molta curiosità e 
interesse, poiché in Corea del Sud manca una tradizione per l’ensemble di ocarine. 
Quest’aspetto in particolare ha indotto la Noble Ocarina Company a chiedere allo 
stesso GOB di effettuare una Masterclass di ocarina sullo stile italiano apposta per 
gli ocarinisti coreani. L’occasione si è concretizzata sempre nell’agosto 2010 quando 
alcuni membri del Gruppo Ocarinistico Budriese hanno tenuto questa Masterclass 
insegnando a numerosi ocarinisti coreani la prassi esecutiva di un settimino 
di ocarine, prendendo come base d’insegnamento le musiche della tradizione 
budriese.
Questi eventi in Corea del Sud sono stati molto importanti per la cultura italiana e 
di Budrio, perché hanno aperto un contatto diretto con l’oriente, che negli ultimi 
anni si è consolidato ancora di più.
La diffusione dell’ocarina nel mondo
La diffusione dell’ocarina in Italia 
L’ocarina da Budrio si diffonde principalmente attraverso l’attività dei gruppi 
ocarinistici. Il tipo di repertorio da loro offerto cambia, si rinnova e viene rivalutato 
più volte nel corso degli anni. Nei primissimi tempi della sua storia, l’ocarina ebbe 
sostanzialmente lo stesso ruolo di strumenti come la fisarmonica e la cornamusa 
e fu quindi impiegata per suonare motivi “ballabili” in occasioni pubbliche di 
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vario genere. Fu con i primi impegni ufficiali a teatro che i contesti di fruizione 
dell’ocarina e la sua “immagine” iniziarono a cambiare: da strumento popolare 
diventò un’attrazione. Il pubblico che assisteva alle performance degli ocarinisti 
rimaneva stupito dalle capacità espressive di uno strumento apparentemente 
così umile. I primi concerti di rilievo nazionale di quel periodo permisero di far 
conoscere l’ocarina in diverse città italiane come Bologna, Ferrara, Padova, Trieste, 
Roma.
Dopo la fase di maggior splendore dell’ocarina, che si chiuse con l’inizio del 
ventesimo secolo, si aprì un periodo di alterne fortune: i concerti in giro per l’Italia 
ci furono, ma la connotazione folklorica (quindi legata profondamente al territorio 
d’origine) ostacolò il consolidamento di questo strumento in realtà diverse da quella 
di Budrio. Dalla seconda metà del Novecento però, l’ocarina riuscì a farsi conoscere 
a livello nazionale attraverso la radio, la televisione e il cinema. Si contarono diverse 
apparizioni in trasmissioni radiofoniche e l’ocarina stessa fu utilizzata per registrare 
“l’uccellino della radio”, ovvero la melodia che serviva da segnale d’intervallo fra due 
diverse trasmissioni RAI. Nel 1963 il “Gruppo del centenario” fece la sua apparizione 
nella trasmissione RAI “Campanile Sera” condotto da Enzo Tortora, mentre negli 
anni ‘70 partecipò alle riprese del film “Novecento - Atto primo” di Bernardo 
Bertolucci (2.24). Il gruppo delle ocarine di Budrio è presente nella prima parte del 
film, in una serie di scene corali di festa e danze campestri. La risonanza del film 
andò anche oltre i confini nazionali e fece sì che la fama delle ocarine, seppur per 
breve tempo, rinverdisse. Al di là della sua personale storia discografica, l’ocarina è 
stata utilizzata anche nella composizione di alcune colonne sonore, come in alcuni 
film di Sergio Leone musicati da Ennio Morricone, oppure in alcuni album musicali 
come “Non al denaro non all’amore né al cielo” (ne “Un giudice”) di Fabrizio De 
André o “Miserere” (ne “I frati”) di Zucchero.
Oggi, le realtà che proseguono la tradizione ocarinistica nel territorio sono il G.O.B 
(Gruppo Ocarinistico Budriese), il M.O.G (Molinella Ocarina Group) e l’ Ocarina 
Ensamble di Budrio. L’attuale formazione di quest’ultimo gruppo è l’espressione 
degli allievi più esperti (di età compresa tra i 14 e i 28 anni) della Scuola musicale 
d’Ocarina di Budrio e si pone l’obiettivo di mantenere e innovare il repertorio di 
musiche per ocarina, affiancando ai brani ereditati dai gruppi budriesi del secolo 
scorso, nuovi arrangiamenti di brani contemporanei tratti da tradizioni musicali 
lontane e lontanissime. (2.25) Nella loro attività figurano sia concerti in Italia sia 
all’estero: Germania, Ungheria (a Gyula, città gemellata con Budrio) e in Cile.
Un’altra realtà formativa in cui l’ocarina viene utilizzata come strumento musicale 
al posto del flauto, si trova a Bologna presso la Scuola Secondaria di Primo Grado 
“Guido Reni”. Il docente Elide Melchioni cha coinvolto 60 ragazzi nella IX edizione 
del Festival Internazionale a Budrio.
Altre due scuole in provincia di Bologna sono l’Istituto S. Albero Magno e la Scuola 
di Musica A. Banchieri di Molinella. Entrambe hanno inserito nella loro didattica 
l’ocarina come strumento musicale.
 
Per quanto concerne la produzione, in Italia operano altri quattro costruttori 
contemporanei:
- Benvenuto Fecchio a Grillara, Ariano.
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Una tradizione familiare che parte da Idelmo Fecchio, il quale imparò l’arte della 
lavorazione dell’argilla quando lavorava in una fornace nel Delta del Po e ancora 
oggi, che ha ben 97 anni, passa le sue giornate dando forma e voce a simpatiche 
ocarine che riproducono la fauna del territorio o personaggi di fantasia.
Idelmo Fecchio insieme al figlio Benvenuto e la nuora Giuseppina, danno la 
possibilità ai propri visitatori di assistere e partecipare alle varie fasi della 
lavorazione dell’argilla e la creazione di fischietti ed ocarine.
- Giorgio Pacchioni (1947)  
Emiliano di nascita, amante delle tradizioni culturali della sua terra e musicista 
di estrazione classica, suona l’Ocarina dagli anni ’60, apprendendone l’uso 
principalmente come autodidatta. All’inizio degli anni ’80 incomincia a costruire 
le prime ocarine interamente a mano, tecnica che mantiene a tuttora, analizzando 
e studiando gli antichi strumenti di lavoro dei primi geniali costruttori di ocarine 
di Budrio e seguendo i preziosi consigli del costruttore di Ocarine A. Mignani di 
Budrio. Allo stesso tempo fonda il gruppo cameristico “I boun e i Strapazzoun”, 
dedito alla esecuzioni di musiche popolari emiliano/romagnole e delle sue 
composizioni in stile ballabile. Riveste naturalmente, in un’unica persona, le diverse 
figure storiche legate alla cultura ocarinistica italiana: costruttore e progettista di 
nuovi modelli di ocarina, esecutore concertista e concertatore di gruppi ocarinistici  
e compositore ed arrangiatore di moltissime composizioni per ocarine.
- Claudio Colombo: Le ocarine “clacol” vengono prodotte con metodo artigianale 
in quantità limitate, nel suo laboratorio di ceramica a Cavandone (Lago Maggiore).
La produzione consiste nel classico Concerto di origine Budriese composto da 
sette diverse ocarine, inoltre realizza anche le ocarine multicamera (ocarine con 
estensione maggiorata grazie all’assemblaggio di più strumenti in uno). Ogni 
strumento è realizzato interamente a mano, con argilla di toscana e intonato con 
l’ausilio del controllo elettronico. 
- Lorenzo Benini a Funo di Argelato, Bologna.
Egli si occupò fin da subito di falegnameria artistica e liuteria, successivamente dal 
2013 cominciò a costruire ocarine in legno.
La diffusione in Europa
Le ocarine più grandi erano sempre molto costose, e ingombranti, questo fece 
si che non presero piede se non come un interesse di nicchia, al contrario lo 
strumento di dimensioni più ridotte ebbe una grande diffusione.
L’attività concertistica svolta in Europa, alla fine dell’Ottocento, dal primo gruppo 
di ocarine di Budrio fece conoscere questo nuovo strumento al di fuori dell’Italia 
e stimolò l’inizio dell’attività di costruzione ed esportazione delle ocarine verso 
l’Europa e le Americhe.
Gli stessi fratelli Mezzetti, con l’attività di costruzione degli strumenti e con la 
pubblicazione di materiale didattico, contribuirono a diffondere la conoscenza 
dell’ocarina in Francia e in Inghilterra. Con il termine italiano “ocarina” si designò 
così, in tutto il mondo, il nome di questo flauto globulare, a prescindere dalla forma, 
dimensione, numero di fori e materiale utilizzato.
A fine Ottocento, il successo dei concertisti di Budrio incoraggiò l’inizio della 
produzione di ocarine anche in Europa: ocarine in metallo del costruttore 
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Charles Mathieu in Francia, quelle in porcellana della Freyer&Co in Germania e 
il costruttore Heinrich Fiehn in Austria. Quest’ultimo era un giovane scultore 
appassionato di musica e dopo aver assistito a un concerto del gruppo budriese in 
tournée a Vienna nel 1876, restò molto impressionato dal nuovo strumento, tanto 
che decise di diventare egli stesso un costruttore di ocarine. L’invenzione di un 
particolare stampo in grado di produrne in serie a basso costo e un’abile politica 
commerciale fecero sì che i suoi strumenti si diffondessero rapidamente in tutto il 
mondo, sbaragliando la concorrenza. Lanciò la moda delle ocarine dipinte di nero 
con finiture in oro, presto seguita da altri costruttori. (2.26 a/b/c)
L’Austria iniziò poi una proficua collaborazione con gli Stati Uniti e a causa del 
grande successo commerciale di Fiehn, il pubblico americano ha a lungo identificato 
nell’Austria la patria dell’ocarina. Negli USA le ocarine furono importate fino al 
1939, quando la loro produzione cessò e fu rilevata dalla ditta americana Gretsch 
Company. 
In Germania invece le ocarine furono importate dai lavoratori italiani migranti 
e anche lì divennero strumenti popolari molto diffusi, tanto che si cominciò a 
fabbricarli in Austria su larga scala.
Un successivo e incredibile missionario dell’ocarina italiana in Germania fu Idelmo 
Fecchio da Grillara, sul delta del Po, che usò le sue abilità di costruttore di ocarine 
per sopravvivere alla prigionia tedesca durante la seconda Guerra Mondiale, mentre 
si riparava nel cratere di una bomba durante un attacco aereo alleato, egli realizzò 
che l’argilla nel cratere poteva essere sfruttata per creare ocarine, che vendette poi 
ai suoi carcerieri per comprare cibo. 
Inizialmente erano prodotte solamente con argilla cotta nella fornace, ma all’inizio 
del XX secolo il marchio francese Mathieu le fabbricava in ghisa con l’utilizzo di 
stampi. 
Un design molto bello era quello delle ceramiche di Meissen, una città tedesca 
vicino a Dresda. Queste ocarine erano fatte in porcellana, un materiale difficile da 
lavorare con la precisione necessaria a creare un’ocarina accuratamente accordata, 
e le decorazioni “blue onion” erano aggiunte a mano, il che le rendeva molto 
costose.
Nel dopoguerra, l’eco del successo ottenuto dalle ocarine costruite dai fratelli 
Mezzetti in Francia e in Inghilterra, si era già definitivamente perso. Nei primi anni 
’60, un giovane appassionato di etnomusicologia, John Taylor, fu incuriosito dalla 
forma e dalle caratteristiche dei flauti globulari sudamericani a forma di uovo, 
venduti nel mondo come prodotto tipico dell’artigianato andino. Taylor scoprì 
che disponendo sul corpo dello strumento quattro fori di dimensioni ben precise, 
con opportune combinazioni digitali, era possibile ottenere una scala diatonica 
(cosa difficilmente realizzabile con i fischietti sudamericani, dove il diametro dei 
buchi era casuale e seguiva più un senso estetico che funzionale). Di lì a pochi anni 
questo strumento si affermò come modello dominante di flauto globulare in Gran 
Bretagna, assumendo però il nome italiano di “ocarina”. Quest’ocarina dal design 
differente (a forma d’uovo a quattro o sei fori) ha finito per identificarsi anche 
con il nome di uno degli allievi di Taylor, (John) Langley. In Gran Bretagna, quindi, 
con il termine “Langley” s’intende un’ocarina “pendente” che ha avuto successo 
nelle scuole, dove i bambini utilizzano la sua versione prodotta in plastica come 
27
strumento musicale.
In Romania la diffusione dell’ocarina  si è arrivati alla creazione di un corso, 
abbastanza costoso, chiamato Banatfolk, che tratta la musica e le danze popolari 
rumene e include l’ocarina.
Anche in Belgio si diffonde l’ocarina, l’azienda Stagg si occupa della produzione e 
commercializzazione di una misura standard di ocarina in plastica.
Questo prodotto è disponibile in due colori e venduto a un prezzo molto basso, non 
sono quindi strumenti di alta qualità. 
A differenza dell’Italia, dove si è consolidata la produzione di ocarine in terracotta, 
all’estero vi è stata molto più sperimentazione a livello materico: sono state 
impiegate la porcellana, il legno, il metallo, la plastica e anche altri materiali 
apparentemente “poco affini” al mondo dell’ocarina.
L’utilizzo dell’ocarina nei manga molto famosi e diffusi come Dragon Ball e Captain 
Harlock ha sicuramente contribuito alla diffusione dell’ocarina nel continente. 
In Dragon Ball, due guerrieri leggendari, Tapion e Minosha, usano le loro ocarine 
speciali per tenere a bada i mostri. In Captain Harlock, Mayu (figlia di un amico 
del capitano) ha sempre al collo un’ocarina, prezioso regalo del capitano che 
l’ha intagliato personalmente e le ha insegnato a usarla quando Mayu suona la 
sua ocarina (la melodia, Mayu’s Theme, è divenuta piuttosto popolare) pensa al 
capitano, e lui lontano nel mare delle stelle, la “sente” e avverte la sua malinconia. 
(2.27.a/b)
In Europa ci furono e ci sono altri costruttori di ocarine:
- Olivier Gosselink (Francia): crea ocarine non solo ottime dal punto di vista 
musicali, ma anche decorate, spesso con design di uccelli.
Prodotta in maniera artigianale, ogni ocarina è oggetto di cura minuziosa dal 
timbro, dalla modellazione e dall’accordo.
Olivier ha cominciato a costruire ocarine nel 1986. La madre lavorava la ceramica, 
per cui sin da bambino ha avuto dimestichezza con forni, argille e smalti. 
Attualmente vive in un paese a 50 km a nord di Lione e continua a fare ocarine e 
concerti.
- Christoph Hense (Germania): Christoph Hense realizza artigianalmente ocarine 
con cura. Dalla prima forma dell’argilla bagnata, il taglio del fischio, la foratura, la 
sintonizzazione, la cottura al vetro. Ogni passo fa parte della trasformazione di un 
pezzo di argilla in qualcosa di quasi vivo: un strumento musicale.
- Kurt Posch (Austria): È un costruttore di ocarine molto apprezzato nel mondo 
della musica folk austriaca. Costruttore dal 1993, porta avanti un percorso di ricerca 
originale legato alla costruzione di ocarine tradizionali e a camera multipla. Le sue 
ocarine ricalcano approssimativamente la forma dell’ocarina di Budrio. Si tratta di 
una lavorazione completamente artigianale, senza l’utilizzo di stampi. L’argilla viene 
modellata direttamente attorno ad un cuneo. 
- Johann Maier (Austria): fabbrica ocarine simili a quelle di Posh. 
- Robert Hickman (Inghilterra): produce ocarine destinate all’uso per danze 
popolari: perlopiù sono ocarine a 11 fori in RE, ma si sta adattando sempre più al 
mercato producendo anche design personalizzati su richiesta del cliente.
- Jade Everett (Inghilterra): crea una serie molto ristretta di prodotti di ottima 
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qualità principalmente 11 fori in DO.
- Hans Rotter (Austria): crea una discreta varietà di ocarine e rivende quelle di 
altri artigiani. Uno dei maggiori costruttori di ocarine e fischietti d’Europa. Nel 
suo paese, vicino al confine con la Repubblica Ceca, sta costruendo un museo 
dell’ocarina che è anche laboratorio e spazio attrezzato per workshop. 
- Ocarine Plaschke: l’ocarina di Plaschke, è uno strumento musicale di alta qualità 
e del prezzo moderato. Per garantire una qualità costante viene usato soltanto 
materiale di prima scelta: canne di stiangia (simile al bambù) buon stagionate e 
legno speciale. La vendita avviene tramite il distributore tedesco Thomann. Inoltre 
rimane tra le poche realtà che vende anche le custodie per le ocarine.
La diffusione in Asia 
Anche in Oriente l’ocarina prese piede all’inizio del Novecento. In Giappone la 
prima ocarina fu probabilmente costruita da Takashi Aketagawa che, da ragazzo, 
trovò un’ocarina tedesca a una fiera di prodotti artigianali dalla Germania che 
si svolgeva a Tokyo e provò a riprodurla, essendo un appassionato di scultura e 
di musica. Iniziò poi a sviluppare un tipo di ocarina, partendo dalla base classica 
italiana, aumentando il numero di fori per le dita da 10 a 12, ottenendo il risultato di 
aumentare l’estensione complessiva dello strumento. Nel 1943 riusciva a produrre 
trenta ocarine al giorno, che erano vendute presso lo Yamaha Music Shop in un 
sobborgo di Tokyo. Nel 1955 la produzione arrivò a 300 ocarine al mese e la Prima 
Music Instrument Company di Tokyo, si assunse l’onere di distribuirla su tutto il 
territorio nazionale. Dal 1965 si può parlare di un piccolo “boom” dell’ocarina in 
Giappone, che vede la nascita di aziende in grado di produrle in grandi numeri. Il 
compositore e solista di ocarina Sojiro (2.28), più recentemente, è stato l’interprete 
che più è riuscito a promuovere l’ocarina in Giappone nella metà degli anni ’80, 
per poi diffonderla nei paesi confinanti quali Corea del Sud, Taiwan e Cina. Oggi 
l’ocarina è diffusissima in Giappone, anche perché il suo studio è supportato 
da politiche statali nell’ambito del programma Long Life Education, che mira a 
coinvolgere persone di tutte le età in attività creative e socializzanti. Una sorta di 
funzione “sociale” e “terapeutica” che aiuta a riscoprire interessi e a tenere in forma 
la mente. Su tutto il territorio nazionale si contano oltre 530 gruppi attivi formati 
da suonatori di ocarina: si tratta per lo più di donne (ben l’85%) di età compresa fra i 
cinquanta e sessant’anni.
La Corea del Sud è forse il paese asiatico in cui l’ocarina ha avuto più successo tanto 
da essere adottata, nella sua versione in plastica, al posto del flauto nelle scuole 
dell’obbligo. Il dover provvedere a un gran numero di richieste, ha probabilmente 
spinto la Corea a preferire un tipo di produzione industriale (mentre in Giappone la 
realizzazione su scala artigianale ha avuto più successo). 
Anche a Taiwan e in Cina si sta accrescendo l’interesse verso questo strumento: 
sono presenti alcuni costruttori autonomi e stanno aprendo delle scuole dedicate. 
Ancora oggi non è del tutto chiaro perché la storia dell’ocarina abbia avuto derive 
così inaspettate e verso luoghi così diversi da quello d’origine, ma indubbiamente 
il suono particolare di questo strumento si lega perfettamente con i modi e gli usi 
degli orientali.
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Attulmente a livello industriale sono prodotte ocarine in plastica da:
- La Beijing Octave Music Science & Technology Company: fondata nel 2013 con 
l’obiettivo di costruire e commercializzare strumenti musicali. La Octave Company 
è situata presso il National Music Business Center di Pechino. Lo scopo è di 
produrre strument musicali i di ottima qualità per gli appassionati di tutto il mondo.
- Noble Ocarina: nata nel 2006, è diventata oggi la principale costruttrice di 
ocarine in Corea. Fabbrica oltre 11 tipi di ocarina, tutte di ottima qualità e a prezzi 
molto competitivi. Noble si sta adoperando negli ultimi anni per diffondere la 
tradizione budriese del settimino di ocarine in Corea e in tutta l’Asia.                   
La diffusione in America (USA) e in Oceania
Anche in America, si praticarono alcuni tentativi nell’artigianato delle ocarine: un 
esempio è la fabbrica Teschner nello stato di New York, la quale creava ocarine simili 
ai tipi italiani o austriaci. Un altro esempio sono i prodotti dell’emigrante italiano 
Guido Bondi che fabbricava in Kentucky ocarine sullo stile degli artigiani di Budrio.
Nonostante si sappia di una tournée negli USA di uno dei primi gruppi ocarinisti 
nel 1877, questo paese divenne solo all’inizio del Novecento un nuovo mercato per 
l’ocarina (chiamata anche “sweet potato” per la sua somiglianza alla forma di una 
patata). Questo strumento dalle piccole dimensioni e facile da suonare, ebbe subito 
grande successo, grazie anche alla produzione di ocarine di plastica termoindurente 
e in bakelite (da parte delle ditte Waterbury e Gretsch), destinate al pubblico di 
massa e anche alle forze americane durante la Seconda Guerra Mondiale (erano gli 
strumenti ideali per i soldati: leggeri, tascabili e resistenti alla muffa).
La grande produzione di strumenti musicali accompagnati da semplici materiali 
didattici contribuì notevolmente a diffondere la conoscenza dell’ocarina in America, 
ove tuttora viene prodotta. Qui l’ocarina fece così la sua comparsa nei musical, 
nei film e nella musica leggera contribuendo a renderla sempre più popolare, 
soprattutto tra i bambini.
In tempi più recenti (1994) il gruppo budriese si è esibito in diversi concerti a New 
York e Detroit in occasione del Columbus Day, un evento celebrato per ricordare 
il giorno in cui Cristoforo Colombo sbarcò in America, cui le persone partecipano 
ponendo l’accento sulle caratteristiche tipiche della propria terra d’origine. Questo 
viaggio, infatti, era stato organizzato in collaborazione con la Consulta Regionale 
per l’emigrazione.
Nel nuovo continente l’ocarina è diventata abbastanza popolare tra i giovani 
soprattutto dopo il 1998, anno in cui la Nintendo sviluppa il gioco “The Legend 
of Zelda: Ocarina of Time” (2.29.a/b), per la piattaforma Nintendo 64. Oltre a 
fornire un accompagnamento adatto all’ambientazione, la musica gioca un ruolo 
fondamentale anche nel game play: i giocatori devono “imparare a suonare” 
numerosi brani per avanzare nell’avventura. La popolarità di “Ocarina of Time” ha 
inoltre contribuito al crescente interesse verso l’ocarina sia a livello di “gadget” 
(viene prodotta un’ocarina che riproduce quella usata dal protagonista del 
videogioco) sia a livello di strumento musicale.
Come in Gran Bretagna anche qui sono popolari le ocarine del tipo “Langley”, 
chiamate anche “pendants ocarinas” (letteralmente “ocarine pendenti”) (2.30) 
che non sono propriamente strumenti musicali ma piuttosto gadget/gioielli. In 
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particolare esiste un gruppo, Songbird ocarina (Los Angeles), che produce ocarine 
di diversi materiali e forme, comprese anche quelle che riproducono l’ocarina 
di Zelda. Anche oltreoceano, come per l’Europa, l’utilizzo dell’ocarina nei manga 
come Dragon Ball e Capitan Harlock ha sicuramente contribuito alla diffusione 
dello strumento.
Due costruttori di ocarine in America sono:
- Sixth street ocarina (USA): per garantire il suono ricco e pieno, ogni ocarina viene 
personalizzata in modo da poter riprodurre una scala musicale accurata.
Le ocarine vengono prodotte artigianalmente, in modo che ognuno sia un pezzo 
d’arte, oltre ad uno strumento musicale.
- Songbrid ocarina (Los Angeles): gruppo di artigiani che si occupano della 
realizzazione di ocarine, applicandosi costantemente nella sperimentazione e 
innovazione di nuovi modelli.
L’ocarina ha avuto successo, benché in maniera molto più contenuta, anche 
in Oceania. Alla fine degli anni ‘90 Giulio Boccaletti, un membro del gruppo 
ocarinistico di Budrio, si esibisce in diretta radiofonica per ABC Radio, un’emittente 
Australiana. L’esibizione stupì il pubblico a tal punto che in poco tempo la radio fu 
tempestata di chiamate per informazioni sullo strumento. Da allora si contano tre 
diverse tournée in Australia nel periodo del “Carnevale Italiano”.
 
I Festival 
Ad oggi, i Festival Internazionali dell’ Ocarina costituiscono una delle poche 
opportunità attraverso cui poter conoscere questo strumento. 
A Budrio si tiene ogni due anni il Festival Internazionale dell’Ocarina e dal 26 aprile 
al 1 maggio 2017 si è tenuta la IX Edizione. L’evento, organizzato dal comune di 
Budrio, prevede concerti, animazioni musicali nelle strade, mostre, rassegne e 
visite guidate. In questa occasione Budrio accoglie artisti, musicisti, costruttori 
e appassionati provenienti da diverse parti d’Italia e del mondo (Giappone, Cina, 
Corea del Sud, Taiwan, Austria e altri) e diventa una sorta di meta di “pellegrinaggio” 
per la riscoperta dei luoghi d’origine dell’ocarina. (2.31.a/b/c)
Altri festival dell’ocarina meno noti sono l’Ocarina Delta Festival (che si tiene nella 
zona del delta del Po), il Focalink Ocarina Festival (Cina), lo United States Ocarina 
Festival, l’Ocarina Festival in Okushinano (Giappone) e l’International Ocarina 
Festival in South Korea.
 In Asia si svolge l’Asia Ocarina Festival, organizzato annualmente. I primi tre festival 
si sono tenuti a Incheon (Corea, 2012), Nagoya (Giappone, 2013) e Changping 
(Cina, 2014).
L’Okarina Festival Bled, tenuto in Slovenia, è escluso da questa serie di festival in 
tema allo strumento perchè il termine “okarina” non si riferisce all’ocarina di Budrio 
ma alla serie di strumenti musicali tipici della musica folk.
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IMMAGINI_2
(2.1) settimino di ocarine di Cesare Vicinelli
(2.2) suonatore di ocarina
(2.3.a) flauto globulare (2.3.b) flauto globulare








della prima ocarina 
di Donati,ovvero il 
fischietto globulare 
a forma di volatile a 
quattro fori. Fotografia 
del 1909 correlata al 
l’articolo “L’inventore 
dell’ocarina”
(2.10) ricostruzione dell’ocarina-trombetta, di Giuseppe 
Donati. Fotografia correllata all’ articolo del 1909 
“L’inventore dell’ocarina”
(2.11) ricostruzione dell’ ocarina-trombetta dopo la 
caduta che ispirò la forma definitiva dell’ocarina. 
Fotografia correlata all_intervista del 1909 
“L’inventore dell’ocarina”
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(2.12) ocarine di Giuseppe Donati
(2.13) ocarine a pistone e stampo di Alberto Mezzetti
(2.14) dettaglio del marchio di un_ocarina di 
Cesare Vicinelli
(2.15.a) Guido Chiesa 
mentre suona un’ ocarina 
settima di Cesare Vicinelli
(2.15.b) ocarine di 
Giuseppe Donati
(2.18) fase di lavorazione su un_ocarina 
DO#5 di Fabio Menaglio
(2.17) ocarina DO#3 di Arrigo Mignani
(2.16) ocariton di Emilio Cesari
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(2.19.b) dettaglio ocarina DO#3 di 
Fabio Menaglio
(2.19.a) ocarina DO#3 di Fabio Menaglio
(2.20.a) i Montanari degli Appennini con il loro 
primo impresario Luigi Agosti
(2.20.b)  manifesto ottocentesco dei 
Montanri degli Appennini
(2.21) il gruppo nel periodo del “Centenario” nel 
parco di Villa Sarti a Budrio
(2.22) una delle scene del film Novecento - 
Atto Primo di Bernanrdo Bertolucci (1976) 
(2.23) G.O.B 
in concerto in 
Corea del Sud 
(2014)
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(2.25) i giovani del gruppo 
Ocarina Ensamble di Budrio (2016)
(2.26.a) ocarina di Heinrich Fiehn 
(1900 circa) conservata al Met 
(New York)
(2.26.b) ocarina attribuita alla 
Freyer_Co (1890 circa)
(2.26.c) ocarina di Charles Mathieu 
(1890 circa)
(2.24) foto di scena dal film Novecento - 
Atto primo di Bernanrdo Bertolucci (1976)
(2.27.a) Mayu suona la sua ocarina, scena tratta 
dall’anime “Captain Harlock” (1978-1979)
(2.27) Tapion suona la sua ocarina nel film 
“Dragon Ball Z- l’eroe del pianeta Conuts” (1995)
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(2.31.c) logo IX Edizione Festival Internazionale 
dell’ Ocarina (Budrio, 2017)
(2.31.a) esibizione del G.O.B.
 VIII Edizione Festival Internazionale dell’Ocarina 
(Budrio, 2015)
(2.29.a) “The Legend of Zelda, Ocarina of Time”
(Fan remake, 2017)
(2.29.b)  scena del videogioco
 “The Legend of Zelda, The Ocarina of Time” 
(2.30) pendant orarinas
(2.28) ocarina del costruttore giapponese Kayama Sensei
(2.31.b) esibizione ocariniste giapponesi




TECNICHE DI LAVORAZIONE E_3
Definizione
Roccia sedimentaria che per assorbimento d’acqua forma una massa plastica 
facilmente lavorabile e in grado di mantenere la forma anche dopo essiccamento. 
(3.1)
Proprietà
Le proprietà tecniche delle argille consentono il loro impiego in numerose industrie.
Le principali proprietà sono la plasticità, l’indurimento, il ritiro, la porosità, la 
fusibilità, il colore. La plasticità, che dipende principalmente dalla finezza dei 
granuli costituenti e dalla presenza di acqua di costituzione, oltre che dalla facilità a 
impregnarsi d’acqua igroscopica, consente una classificazione delle argille a seconda 
della loro durezza (paste secche, dure, semidure, normali, molli, semiliquide). 
L’indurimento si ottiene eliminando, mediante riscaldamento, l’acqua igroscopica 
e quella di costituzione: si ottengono in tal modo prodotti diversi, porosi, che 
conservano la forma del prodotto di partenza. Ad alte temperature, oltre i 1000 
ºC, l’argilla fonde: ne esistono però particolari tipi che possono sopportare 
temperature dell’ordine dei 1500-1600 ºC senza fondere e sono perciò usati come 
materiali refrattari. Il ritiro durante la cottura è conseguenza dell’eliminazione 
dell’acqua igroscopica e di costituzione, così come la porosità: tanto maggiore è il 
ritiro, tanto minore è la porosità. Se si vogliono ottenere manufatti molto porosi, 
si possono aggiungere all’impasto sostanze, come segatura di legno e polvere di 
carbone, che vengono poi eliminate durante la cottura. Il colore delle argille, che 
in natura è comunemente grigio, verde, azzurro, bruno, nero, varia sensibilmente 
durante la cottura per cui la tinta del prodotto finito è difficilmente prevedibile.
Classificazione
A seconda della loro composizione chimica, delle loro proprietà tecnologiche e 
delle loro applicazioni industriali, le argille vengono classificate in sei classi: caolini, 
argille plastiche chiare, argille da refrattari, bentoniti, terre da follone, argille 
diverse.
I caolini trovano impiego nella preparazione di catalizzatori nell’industria petrolifera. 
Hanno un colore sufficientemente bianco per poter essere utilizzati come carica 
della carta e come materia prima per porcellane pregiate. Il caolino viene anche 
usato per la preparazione di refrattari.
Le argille plastiche chiare vengono utilizzate per i comuni manufatti ceramici dando 
luogo a prodotti di color avorio.
Le argille da refrattari non hanno una costituzione chimico-mineralogica loro 
caratteristica, comune è il punto di fusione sempre superiore ai 1500 ºC. Sono 
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destinate alla preparazione di mattoni per forni e all’industria dei laterizi. 
Le bentoniti sono caratterizzate da una notevole plasticità e rigonfiabilità in 
sospensione acquosa. Sono utilizzate in quantità rilevante nell’industria petrolifera 
per la preparazione dei fanghi di perforazione.
Le terre da follone sono quelle argille utilizzate nella raffinazione e nella 
decolorazione di oli vegetali, animali e minerali e di prodotti industriali vari. 
Nelle argille diverse si comprendono infine quei materiali argillosi, più o meno 
puri, che non rientrano nelle altre cinque classi: trovano impiego prevalentemente 
nella fabbricazione dei laterizi e nell’industria del cemento. Tra queste ricordiamo 
l’argilla espansa, un inerte ottenuto da cottura di argilla con procedimento speciale 
ad alta temperatura; può essere usata in grani sciolti (drenaggi, isolamenti) e nella 
formazione di calcestruzzo per la produzione di blocchi, lastre, ecc.
Lavorazione 
Il ciclo produttivo prevede vari passaggi, a seconda del risultato che si desidera 
ottenere e a seconda che la produzione sia artigianale o industriale.
Selezione e preparazione dell’argilla
L’argilla viene anzitutto selezionata per la lavorazione che si intende portare avanti. I 
tre tipi di argilla usata sono:
- Caolino: presenta bassa plasticità, colore bianco, scarso potere essiccante ed è 
refrattario. È usato nelle porcellane cinesi.
- Argilla sabbiosa: presenta alta plasticità e grana fine.
- Argille refrattarie: sono specialmente resistenti al fuoco.
Deve venire ripulita dalle impurità e per ottenere questo si procede alla fase della 
stagionatura. Successivamente viene sciolta in acqua per la lavatura, che causa la 
dispersione dei sali solubili. Infine subisce un’ulteriore depurazione per eliminare le 
residue impurità e per affinarla, togliendo i grani di grandi dimensioni.
Lavorazione dell’argilla
Questa fase tende a eliminare eventuali bolle d’aria e a renderla compatta, per 
prevenire il formarsi di crepe nel prodotto finito. All’impasto si aggiunge, talvolta, 
della “chamotte”, ovvero polvere ottenuta dalla macinazione della ceramica 
precedentemente cotta, con lo scopo soprattutto di rendere il prodotto resistente 
agli sbalzi repentini di calore.
Modellazione
Esistono diverse tecniche di modellazione classificate in cinque distinte categorie in 
base ai manufatti producibili e gli strumenti impiegati.
- Modellazione a mano libera: è la più antica tipologia di lavorazione: si prende una 
porzione di argilla e, con il solo uso delle mani o vari strumenti si modella la forma 
desiderata. (3.2)
- Modellazione a colombino: questo tipo di modellazione, chiamata anche a 
lucignolo, prevede l’uso e l’assemblaggio dei colombini di argilla. Si dividono 
blocchi di argilla delle dimensioni di un sigaro e si stendono con i palmi delle mani, 
ottenendo dei lunghi cilindri simili a lunghi grissini. Si arrotolano questi colombini 
gli uni sopra gli altri, si uniscono fra di loro e si lisciano per ottenere una superficie 
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compatta. Con questa lavorazione, ugualmente antica, si modellano soprattutto vasi 
e ciotole. (3.3)
- Modellazione a lastre: si prende un pane d’argilla e se ne tagliano lastre di spessore 
omogeneo usando un filo o stendendole con un matterello. Successivamente le 
lastre vengono tagliate a stampo oppure giuntate tra loro con l’aiuto di incisioni 
spalmate con borbottina (un collante realizzato con acqua e argilla). (3.4.a/b)
- Modellazione al tornio: è usato soprattutto per la produzione di vasellame in cui vi 
sia una simmetria rispetto all’asse di rotazione. Si pone una data massa di argilla al 
centro del piatto girevole quindi si modella con uso delle mani o di altri strumenti 
mentre si regola la rotazione del tornio stesso. La massa di argilla che si è deciso di 
usare all’inizio deve essere sufficiente a formare tutto l’oggetto, dal momento che 
non è possibile aggiungerne in corso d’opera senza pregiudicare la forma data con 
la modellazione. (3.5)
- Modellazione a stampo: in questa modellazione si prepara, anzitutto, uno stampo 
in gesso, che replica l’oggetto che si intende riprodurre. Quindi vi si cola dentro 
argilla liquida (detta “colaggio”) e dopo un tempo adeguato in cui il gesso fornisce 
all’oggetto sufficiente spessore, assorbendo l’acqua del colo, il colaggio superfluo 
viene versato e si attende pazientemente che l’oggetto asciughi. Viene quindi 
estratta dallo stampo e rifinita a mano. Dopo un tempo utile all’asciugatura, il pezzo 
verrà poi messo in forno per la 1ª cottura.
Vi sono altri tipi di formatura con stampo in gesso a calco, si forma una lastra di 
argilla di circa 10/15 mm di spessore a seconda della grandezza del pezzo, si procede 
fornendo una pressione omogenea all’impasto argilloso per non variare gli spessori 
dell’oggetto da riprodurre sino a coprire tutta la superficie dello stampo.
Un altro procedimento è chiamato a pressatura. Viene usata argilla più dura e 
vengono usate due matrici di stampo, una maschio e una femmina, e una che si 
incastra sull’altra lasciando all’interno il vuoto che viene occupato dall’argilla. 
Gli stampi si montano su una macchina che si chiama pressa, ponendoli uno di 
fronte all’altro, con una dose di argilla sufficiente per foggiare l’oggetto quando 
la macchina inizia il suo ciclo. Le due superfici si avvicinano e foggiano l’argilla 
all’interno dello stampo. Con la tecnica del colaggio si versa argilla liquida all’interno 
di una forma di gesso divisa in più parti. Uno strato esterno si solidifica abbastanza 
rapidamente poiché il gesso ne assorbe l’acqua. Si capovolge quindi la forma 
lasciando uscire tutta l’argilla ancora liquida. Viene infine aperta la forma e si ha 
l’oggetto ancora fresco ma già formato. (3.6)
Essiccazione
Qualunque sia la tecnica che si è adottata, è necessario che i prodotti in argilla 
essicchino completamente all’aria. A questa fase va dedicata una particolare cura. 
Una essiccazione omogenea e uniforme è garanzia di durevolezza dell’oggetto finito 
e soprattutto della coerenza della sua forma.
Dopo un certo periodo di essiccazione l’argilla raggiunge lo stadio adatto ad essere 
incisa e decorata. Tale stadio è detto stadio della durezza cuoio: l’argilla è infatti già 
indurita, ma mantiene ancora una certa residua plasticità.
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Cottura
Terminata la delicata fase dell’essiccazione si procede con quella della cottura. 
Questa avviene in forni appositi, che raggiungono temperature che possono 
raggiungere i 1500 °C. Il processo può durare anche molte ore. È infatti necessario 
che la temperatura segua curve di crescita e decrescita graduali e prestabilite, e che 
tutte le varie fasi abbiano una durata prestabilita. In seguito alla cottura il prodotto 
subisce un’ulteriore riduzione di volume.
La terracotta si ottiene mantenendosi tra 960 e 1030 °C. 
Poiché la cottura modifica la struttura del prodotto finale, modulandola si possono 
ottenere risultati diversi:
- Terraglia tenera ottenuta tra 960 e 1070 °C;
- Terraglia dura tra 1050 e 1150 °C;
- Gres tra 1200 e 1300 °C, caratterizzato da una forte vetrificazione, impermeabile 
e poco poroso;
- Porcellana tenera, tra 1200 e 1300 °C utilizzando caolino in maniera tale da 
ottenere vetrificazione, traslucidità e impermeabilità;
- Porcellana dura, ottenuta tra 1300 e 1400 °C, utilizzata in campo industriale;
- Ceramica High-Tech, ricavata tra 1400 e 1700 °C previo utilizzo di caolino e 
allumina.
Al termine di questa fase segue quella di smaltatura e/o decorazione nella quale 
i prodotti vengono ricoperti con sostanze quali ingobbio, cristalline e smalti sia 
a livello ornamentale sia per modificare alcune proprietà fisiche, tecnologiche o 
meccaniche. (3.7)
Strumenti per lavorare la terracotta
- Stecche: servono per modellare l’argilla. Sagomate in legno, dalla linea semplice 
ed elegante, sono disponibili in varie forme e dimensioni.
- Mirette: conosciute anche come occhielli o chiavi, sono utensili usati per 
modellare, scavare l’argilla o per rifinire i dettagli. Presentano un manico centrale in 
legno di faggio con due occhielli di metallo posti alle estremità opposte, saldamente 
fissati con una ghiera. Essi hanno un filo che garantisce precisione nell’utilizzo; 
se sono a filo lucido, tagliente, asportano, se a filo tondo, modellano. Per questo 
consentono di produrre solchi e curve che vanno ad evidenziare il modellato, 
sfruttando i chiaroscuri prodotti dalla luce.
- Raschietto: consente di creare disegni nel pezzo di argilla. Tramite esso si possono 
anche applicare piccoli pezzi di materiale all’opera, riuscendo a toccare aree magari 
difficili da raggiungere altrimenti. 
- Kidneys: in metallo o gomma, sono particolarmente pratici da maneggiare. 
Servono per togliere le parti di argilla in eccesso, lucidando e levigando dove vi è 
necessità. Consentono dunque di rifinire il prodotto.
- Punteruolo: usato per controllare lo spessore della base del manufatto ma anche a 
forare eventuali bolle d’aria. 
- Calibri: usati per misurare diametri interni ed esterni, di solito sono realizzati in 
metallo.
- Raspa: usata per asportare imperfezioni e pareggiare le “saldature”.
- Filo metallico: usato per tagliare parti di argilla dal pacco e per rimuovere gli 
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oggetti torniti dal piattello del tornio. (3.8)
 
Prototipazione rapida con argille
Una delle novità più recenti nell’ambito della tecnologia di stampa 3D è la possibilità 
di stampare utilizzando impasti come l’argilla, la ceramica e la porcellana.
Le stampanti che permettono di utilizzare questi materiali derivano generalmente 
dalle stampanti FDM (fused deposition modelling), dove l’estrusore, dotato di hot-
end per riscaldare le termoplastiche è sostituito da un estrusore in grado di dosare 
il rilascio di un impasto argilloso.
Questi materiali possono essere stampati anche con tecnologia LDM (Liquid 
Deposition Modeling) tuttavia ci sono alcune limitazioni dovute alle geometrie, ai 
cedimenti, all’essiccatura e ai ritiri del materiale.
Gli oggetti così ottenuti hanno il grande vantaggio di poter essere lavorati, come 
normali ceramiche crude, possono successivamente essere cotti in normali forni 
per ceramica e, infine, possono essere dipinti con facilità.
Impieghi
- Lavorazioni plastiche (vedi sopra)
- Cosmesi 
- Vivaistica
Nell’orticoltura e floricoltura indoor, spesso vengono utilizzati materiali o miscele di 
materiali in sostituzione o per la replicazione del suolo; a queste applicazioni viene 
adattata un tipo di argilla trattata detta argilla espansa.
Si tratta di granuli, o sferette rozzamente irregolari, ottenute principalmente 
mediante trattamento termico di piccole quantità di argilla. A secondo del diametro 
vengono utilizzate per diversi tipi di colture. La principale caratteristica per cui 
viene apprezzata l’argilla espansa è il drenaggio che è possibile ottenere col suo 




(3.4.a) modellazione dell’argilla a lastre
(3.2) modellazione a mano libera dell’argilla
(3.4.b) modellazione dell’argilla a lastre
(3.3) modellazione a colombino
(3.5) modellazione a tornio
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(3.6) modellazione a stampo
(3.7) cottura dell’argilla




- Artigianale: il metodo di produzione artigianale delle ocarine è tipico di Budrio e 
in alcuni paesi asiatici. Le ocarine realizzate artigianalmente sono principalmente in 
argilla e in legno, ma ne esistono anche in metallo.
Quest’ultime venivano realizzate per fusione delle due parti, unite poi mediante il 
metodo di unione trasversale. (4.1)
- Industriale: in Italia non si è sviluppata una produzione industriale delle ocarine 
a differenza dei paesi orientali. Le ocarine realizzate industrialmente sono 
principalmente in plastica e metallo. 
Tra le aziende che si occupano di questa produzione si ricordano: Stl Ocarina e 
Mountain Ocarina in America e Noble Ocarina in Corea.
Fasi di lavorazione dell’ocarina
Essendo un manufatto in terracotta il procedimento e le fasi che portano alla 
realizzazione di un’ocarina sono le stesse descritte in precedenza.
Nonostante ciò sarebbe lecito porre una nota di riguardo ai metodi di modellazione 
e alla fase di finitura di questo strumento in quanto caratteristici del singolo 
artigiano e del paese di produzione. 






- Metodo a manipolazione
Consiste nel modellare l’argilla attraverso le mani prevedendo l’ausilio di un cuneo 
in legno, per ottenere l’ocarina nella sua interezza.
Il cuneo serve a penetrare il pezzo d’argilla ridotta a forma di cilindro, questa viene 
schiacciata con le mani contro le pareti del cuneo fino ad ottenere una forma 
conica cava di un discreto spessore; altrimenti può essere impiegato per avvolgervi 
intorno l’argilla, ridotta ad una sfoglia più o meno spesso in modo da ottenere 
comunque la stessa forma.
 A questa viene aggiunto, in prossimità della parte più larga del cono, un piccolo 
pezzo d’argilla su cui modellare poi l’imboccatura. Infine, il cono viene chiuso 
nell’estremità rimasta aperta, riportando il materiale verso l’interno. 
Le ocarine fabbricate in questa maniera sono caratterizzate da una superficie 
abbastanza irregolare, data dalla foggiatura manuale del pezzo in fase di 
OCARINA: 
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modellatura.
Tale metodo venne utilizzato per la prima volta a Budrio da Giuseppe Donati che in 
seguito lo abbandonò a favore di quello ad unione trasversale. (4.2)
- Metodo ad unione trasversale
Si incomincia da un pane di argilla rossa che viene tagliato in pezzi lunghi e cilindrici.
Per la modellazione gli strumenti utilizzati sono due stampi e un cuneo montanti su 
un bilanciere (torchio). (4.3)
La parte allungata dello strumento, con tanto di imboccatura, è ottenuta con uno 
stampo a due valve presentante il negativo della forma del pezzo; l’argilla viene 
posta nello stampo, il quale fornisce una prima sagomatura del pezzo “allungato”, il 
cuneo serve per perforarla e renderla cava.
La parte terminale dell’ocarina, quella corta ed arrotondata, è ottenuta con uno 
stampo convesso su cui ne viene adagiato uno concavo, i due elementi comprimono 
l’argilla dandole una forma semisferica che viene poi perfezionata a mano.
I due pezzi sono poi uniti attraverso la barbottina e rifiniti mediante una spatolina e 
una spugna in gommapiuma impregnata d’acqua.
Lo stampo della parte allungata ed il cuneo sono elementi intercambiabili di un 
sistema meccanico azionato manualmente, ovvero il bilanciere.
Il cuneo, tramite un sistema a vite verticale viene inserito nella forma di argilla 
contenuta nello stampo, il quale viene precedentemente posizionato (centrato) 
sotto il cuneo mediante un sistema a vite orizzontale.
Il manufatto viene tenuto lavorabile da un minimo di 7 ad un massimo di 21 giorni 
riponendolo in contenitori e ricoperto con un panno umido.
La forma dell’ocarina non influenza il suono, tuttavia la realizzazione a mano del 
canale di insufflazione può alterare leggermente la musicalità. Questo svantaggio è 
cosa apprezzata dai musicisti i quali sono così in grado di scegliere un’ocarina in base 
ai loro gusti ed esigenze.
Questo metodo di lavorazione era il metodo utilizzato da Vicinelli, e ancora oggi da 
Fabio Menaglio.
Tuttavia Menaglio ha apportato alcune modifiche, in particolare legate agli 
strumenti utilizzati nel corso della lavorazione: il torchio utilizzato da Vicinelli 
viene infatti rielaborato e trasformato in un torchio a cuneo rotante, con il fine di 
perforare l’argilla in modo più uniforme e favorire la fuoriuscita del truciolo.
L’artigiano è inoltre riuscito a risolvere il problema del ritiro dell’argilla realizzando 
i propri strumenti e calcolando i volumi perfetti mediante formule fisiche e 
matematiche.
Nel passato questo problema veniva risolto in via empirica attraverso prove sui 
singoli strumenti.
Gli stampi vengono progettati di dimensione maggiorata proprio per tener conto 
di questo problema e garantire al termine del processo una buona acustica dello 
strumento.
Il ritiro si aggira attorno all’8% rispetto alle dimensioni iniziali e dipende molto dal 
tipo di argilla utilizzata ed il suo contenuto di acqua. Quella utilizzata da Menaglio 
è argilla da pressa caratterizzata da maggiore durezza e minore tasso d’umidità, in 
modo che non si attacchi al cuneo rotante durante la pressatura.
In particolare l’argilla da lui impiegata proviene dalla Toscana, caratterizzata dalla 
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presenza di poche impurità, molto sonora e resistente una volta cotta.
Il metodo ad unione trasversale presenta lo svantaggio di dover realizzare due 
parti separate che andranno unite, implicando così un aumentando dei tempi di 
produzione. Nonostante ciò, con questa lavorazione sono garantiti volumi costanti 
per una buona musicalità, vi è la possibilità di modellare in modo preciso ogni parte 
delle ocarine e controllarne, già in fase di costruzione, la qualità dell’intonazione 
finale.
Fabio Menaglio produce in media 50 ocarine alla settimana.
Con stesso materiale e tecnologia (stampaggio a compressione) si possono 
realizzare piccoli oggetti come piattini o simili. Sostanzialmente rimane una 
semplice lavorazione della terracotta. (4.4)
- Metodo ad unione longitudinale
Metodo simile al precedente, in questo caso lo stampo utilizzato permette di 
ottenere nella loro interezza due semigusci che accostati come due valve di una 
conchiglia danno vita allo strumento.
Viene impiegato prevalentemente nel mondo orientale, in particolare in Cina, 
Giappone e Corea ma anche nelle moderne ocarine in plastica e legno. (4.5)
- Metodo a pressione 
Nel metodo a pressione l’ocarina viene realizzata in un unico pezzo partendo da 
un cilindro più lungo al quale, una volta modellato con torchio e stampo, viene 
aggiunta altra argilla per poi essere richiuso per compressione attraverso un altro 
stampo. 
Rispetto al metodo ad unione trasversale risulta essere più veloce, tuttavia non 
garantisce dimensioni costanti a livello di volume (le ocarine potevano avere un 
cambio di intonazione).
Utilizzato per la prima volta da Mignani, il quale ricorreva a questo metodo per 
abbassare i tempi di produzione ed aumentare le vendite, tuttavia la minore 
qualità dello strumento creò diverse polemiche che portarono l’ocarina ad essere 
considerato uno strumento di seconda scelta. (4.6)
Foratura e marchiatura
Una volta ottenuta l’ocarina nella sua interezza, con un’apposita mascherina in 
cartone ed un ago vengono segnati sullo strumento la posizione dei fori, realizzati 
poi a mano mediante semplici punte da trapano. Successivamente si marchia lo 
strumento con uno stampino in bronzo.
Attraverso un’asticella metallica a sezione rettangolare si realizza il canale 
d’insufflazione e si esegue una prima verifica del suono, nel caso di esito negativo, 
essendo l’argilla ancora fresca e modellabile, la forma dello strumento viene 
leggermente modificata. (4.7) (4.8)
Essiccazione, Cottura e Copertura dell’Ocarina
Terminata questa fase, segue quella di essiccazione nella quale il manufatto 
viene riposto su scaffali ad asciugare a temperatura ambiente in modo tale da far 
evaporare l’acqua presente nel materiale. Al termine di questa l’ocarina avrà subito 
una riduzione delle proprie dimensioni.
Una volta asciugata si procede alla cottura in forno, per ottenere il biscotto, ad una 
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temperatura di circa 960 °C raggiunta in circa 12 ore (circa 100°C all’ora tranne 
nelle prime in cui la temperatura sale più lentamente per far sì che l’argilla non crepi 
e si adatti alle deformazioni).
L’oggetto così ottenuto viene lasciato raffreddare lentamente in forno 
permettendo al materiale di liberare eventuali impurità.
Nella fase di finitura, mediante l’impiego di un pennello, lo strumento viene 
rivestito di gommalacca, una resina a base di alcol, atossica ed inodore, per rendere 
impermeabile la superficie senza alterare la musicalità. Si possono utilizzare anche 
colori acrilici. 
Si può anche realizzare un’ocarina ceramicata applicando, una volta cotta, sulla sua 
superficie una polvere particolare e ricuocendo il tutto. (4.9) (4.10)
Ocarina in legno 
La produzione di ocarine non è realizzata esclusivamente con l’argilla, possono 
essere prodotte anche con altri materiali come ad esempio il legno. 
A differenza delle prime, la lavorazione della variante in legno è di tipo scultoreo.
Viene inizialmente ricalcato il profilo esterno dello strumento su due assi di legno, 
dalle quali viene asportata la parte superflua. 
Successivamente si procede scolpendo la parte esterna, al fine di creare due “gusci” 
simmetrici. 
La cavità interna, che fungerà da cassa armonica, viene realizzata con l’ausilio 
della sgorbia, uno scalpello a lama semicircolare che permette di eliminare con 
precisione il materiale in eccesso. Allo stesso modo, si crea il canale d’insufflazione 
incidendo con uno scalpello millimetrico l’imboccatura.
La fase successiva è la levigatura, con lime e carta vetrata, per uniformare e lisciare 
tutte le superfici. 
Si incollano poi le due metà ottenute con della colla per legno. Una volta asciugata, 
si individua la posizione e le dimensioni dei fori per le dita, che si otterranno con 
diverse punte da trapano.
Infine per la finitura del legno si usa olio di lino cotto, senza l’aggiunta di essiccanti 
metallici i quali lo renderebbero più viscoso e ridurrebbero il tempo di essiccazione, 
ma lo renderebbero inadatto al contatto con la bocca.
Fisica dell’ocarina
L’acustica dell’ocarina ricorda in qualche modo un risonatore Helmholtz strumento 
sperimentale basato sulla risonanza dell’aria in una cavità, inventato da Hermann 
Helmholz nel XIX.
Quando dell’aria in eccesso viene forzata attraverso una cavità, la pressione 
all’interno della stessa aumenta. Una volta che la forza esterna che ha causato la 
forzatura dell’aria cessa, l’aria a maggior pressione presente all’interno della cavità 
tenderà a fuoriuscire dallo stesso punto da cui era entrata. 
Questo flusso di aria in uscita tenderà a generare una sovra compensazione di 
pressione, e la cavità rimarrà ad una pressione leggermente inferiore a quella 
esterna, provocando un risucchio d’aria. Questo processo si ripete con intensità 
decrescente, fino a smorzarsi
La frequenza caratteristica è determinata da tre fattori: il volume della camera di 
48
risonanza, l’area del foro aperto e la lunghezza del foro (in molti casi lo spessore 
delle pareti della camera). 
Nel caso delle ocarine, la geometria del labium e dei fori crea grandi differenze nel 
tono che si ottiene, tanto che nessuno può realizzare ocarine solamente con dei 
calcoli; solitamente servono vari tentativi per ottenere un modello il cui tono di 
base e l’estensione di toni possibili siano abbastanza vicini a quelli desiderati.
Il semplice design del risonatore di Hemholz, con un foro aperto, rende la 
forma della camera irrilevante. Di nuovo, questo non è vero per le ocarine: le 
caratteristiche interne sono spesso costruite attorno ai fori per bilanciare la 
risposta all’estensione dei toni e, dato che lo strumento viene suonato soffiando, 
la corrente d’aria può destabilizzare il tono; i fori devono quindi essere spostati 
nel posto giusto in relazione al percorso dell’aria. Per un musicista l’importante 
differenza tra un’ocarina e un risonatore di Helmholtz è che il tono di un’ocarina vari 
a seconda della pressione del proprio respiro.
Altri impieghi
La risonanza di Helmholtz è utilizzata nei pannelli forati per interventi di 
fonoassorbimento. In tal caso il risuonatore agisce come smorzatore dinamico per 
le onde sonore in ambienti in cui sono presenti fenomeni di risonanza acustica. 
Trova inoltre applicazione nei motori a combustione interna, nei subwoofer e nei 
Tuned Mass Damper.
In ambito aeronautico, o più in generale aerodinamico, il risuonatore di Helmholtz è 
utilizzato per il controllo dello strato limite. In questo caso il fondo del risuonatore è 
costituito da una membrana vibrante ad una precisa frequenza.
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IMMAGINI_4
(4.1) tipologia di produzione artigianale
(4.2) metodo a manipolazione
(4.3) torchio del metodo a unione 
trasversale
(4.4) Fabio Menaglio a lavoro  in bottega
(4.5) metodo ad unione longitudinale







PARALLELI CON REALTÀ SIMILI 




Un’analisi più approfondita dell’ oggetto iconico permette di comprendere meglio 
come sia già stato affrontato il tema nella progettazione. È quindi possibile svolgere 
la ricerca individuando 5 contesti di riferimento principali: 
- da artigianato a industria;
- da industria ad artigianato;
- da oggetto iconico a oggetto di design;
- valorizzazione prodotto;
- l’oggetto iconico nel mondo dell’arte .
Da artigianato ad industria
Alcuni prodotti iconici hanno subito un processo di trasformazione che li ha 
trasportati da una realtà artigianale ad un vero e proprio processo industriale. In 
particolare risultano interessanti alcuni progetti nati in piccoli laboratori che, grazie 
al loro valore, sono diventati simboli del proprio settore commerciale, sia a livello 
regionale che su scala internazionale. L’evoluzione di tali lavorazioni è un processo 
dettato prima di tutto dall’aumento della domanda dei prodotti, accompagnata 
però in questo caso dall’abilità dell’artigiano/imprenditore di mantenere l’identità 
territoriale.
- Amarene Fabbri
Quando si parla dell’azienda alimentare Fabbri, si pensa immediatamente 
all’immagine del vaso bianco con i decori blu, ancor prima che alle amarene 
piuttosto che alle ciliegie. Una vera e propria icona che contribuì a consolidare 
il mito della storica azienda bolognese, tanto da diventare un oggetto per 
collezionisti.
Il vaso Fabbri fu opera del ceramista faentino Angelo Gatti: a lui si deve l’esemplare 
in ceramica riconosciuto nell’immaginario comune. Il corpo sagomato, i decori blu 
su fondo bianco sono una citazione dei manufatti provenienti dall’Oriente, arrivati 
in Italia dalla Cina grazie alla “Compagnia delle Indie”.
Una tradizione di famiglia che negli anni si è trasformata in un simbolo prezioso. La 
lavorazione del famoso Frutto nacque nel 1905 dall’intuizione di Rachele Buriani, 
moglie di Gennaro Fabbri. Un’idea geniale e golosa che trasformò un semplice 
prodotto della natura in un’icona di gusto e di stile. Un successo dovuto alla sua 
bontà. 
L’evoluzione della produzione su larga scala fu un processo graduale e necessario, 
dettato dall’aumento della domanda che portò, fra le altre cose, a destagionalizzare 
la produzione stessa della “Marena con frutto”, inizialmente limitata ai soli mesi di 
giugno e luglio. La ricetta, però, non cambiò: tuttavia “è un segreto della nostra 
famiglia e lo custodiamo gelosamente.”  (5.1) (5.2)
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 - Thun
Nel 1950, una coppia di sposi, i conti Otmar e Lene, iniziarono a realizzare i propri 
sogni: nello scantinato di Castel Klebestein, a Bolzano, diedero vita alle Officine 
Ceramiche THUN. I conti Thun si misero all’opera con grande impegno, entusiasmo 
ed energia. Lo slogan da loro coniato a quei tempi è tuttora il “Leitmotiv” che 
accompagna l’azienda: “In un paese tra il Nord e il Sud, all’incontro tra due culture, 
attingendo dalla tradizione ma rivolti verso il nuovo, lavoriamo per portare gioia a 
noi e agli altri.”
Lene, ispirandosi al volto dei suoi figli dormienti, realizzò la sua opera prima, 
l’Angelo Originale di Bolzano. Negli anni le creazioni della contessa Lene 
catturarono l’interesse di sempre più appassionati. Oggi quella piccola officina 
ceramica è diventata una realtà internazionale, con più di mille punti vendita in 
Italia e nel mondo. L’ufficio stile e l’atelier creativo di Bolzano disegnano ogni anno 
collezioni nuove in grado di continuare a portare gioia a tutti gli appassionati. Pur 
restando sempre fedele alla propria tradizione, lo stile THUN cambia di anno in 
anno, con linee, forme e materiali sempre nuovi in grado di far rivivere, secondo 
l’azienda, le stesse emozioni dei prodotti originali. (5.3) (5.4)
- Wedgwood 
La storia della Wedgwood ebbe inizio nel 1759, quando Josiah Wedgwood all’età 
di ventinove anni iniziò come ceramista indipendente a Burslem, nella regione 
dello Staffordshire in Inghilterra. Iniziò a sperimentare con passione la ceramica, 
esplorandone tutte le sue varie possibilità e qualità.
Nel corso della sua vitainventò e produsse tre delle più famose ceramiche 
dell’azienda, ovvero Queen’s Ware (1762), Black Basalt (1768) and Jasper (1774). Tre 
prodotti famosi ancora oggi.
Grazie alla creatività, all’energia, all’astuzia nel business e alla padronanza dell’arte, 
divenne velocemente il ceramista pioniere più ispirato e di successo della Gran 
Bretagna. Il suo genio illuminò l’arte ceramica, passando da una forma d’arte 
artigianale ad un’industria internazionale.
Oggi è ricordato come il padre della tradizione ceramica inglese. Il suo spirito 
pionieristico, il suo design vigoroso, i suoi precisi standard qualitativi e il suo 
impegno a creare prodotti di lusso accessibili, rimangono oggi i valori centrali del 
brand. (5.5)
- Il sigaro toscano
Il sigaro Toscano è un caratteristico sigaro prodotto in Italia dalla Manifatture Sigaro 
Toscano, con tabacco non conciato di tipo Kentucky, naturalmente fermentato. 
Il sigaro Toscano viene prodotto in soli due stabilimenti (Toscana e Campania) e può 
essere realizzato a mano o a macchina, scelta che determina differenze qualitative e 
di prezzo. 
Nel 1818 Ferdinando III, granduca di Toscana, fondò a Firenze una manifattura 
di tabacchi ed avviò la produzione di sigari fermentati. Di particolare rilievo è la 
presenza ancora oggi della linea di produzione a mano: le sigaraie,  per la quali è 
previsto un lungo apprendistato di18 mesi di formazione, producono una quantità 
pari a 520 pezzi al giorno circa. Una volta che il sigaro è completato viene fatto 
asciugare; in seguito sono previsti il selezionamento e lo scarto dei pezzi difettosi 
e l’imbustamento. Infine i sigari vengono posti in stagionatura all’interno di locali 
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adeguatamente umidificati e ventilati, per un periodo variabile a seconda della 
tipologia. 
Tipicamente il sigaro Toscano ha superfici irregolari, talora bitorzolute, e si 
riconoscono con evidenza le nervature delle foglie della fascia. Tali irregolarità 
sono maggiormente evidenti nei sigari fatti a mano e, lungi dall’essere un difetto, 
costituiscono invece uno dei tratti caratteristici. (5.6)
 
Da industria ad artigianato
Il processo inverso vede invece l’industria che incontra l’artigianato grazie all’opera 
di designer e artisti che, reinterpretando alcuni prodotti iconici industriali, 
aggiungono ad essi il valore del “fatto a mano”.
- Baton Chair
È il caso del progetto Baton Chair dello studio giapponese Bouillon, che recupera 
le strutture di vecchie sedie pieghevoli, oggetti della produzione di massa e in serie, 
per dar loro nuova vita come manufatti artigianali unici. Le semplici ma funzionali 
strutture in acciaio sono rivestite a mano intrecciando in diversi modi delle fasce di 
rattan per creare differenti sedute e schienali, curati esteticamente e confortevoli.
Baton Chair è inoltre un progetto di upcycling: un processo di riutilizzo creativo che 
trasforma sottoprodotti e materiali di scarto in nuovi prodotti funzionali e di alta 
qualità. Il materiale di scarto industriale destinato alla discarica diviene così il 
punto di partenza per una progettazione che mira al riciclo e al sostegno 
ambientale. (5.7) (5.8)
- Chaise Longue in bambù 
Un altro caso simile è la rivisitazione dell’iconica Chaise Longue progettata dai 
designers Le Corbusier, Pierre Jeanneret e Charlotte Perriand e resa celebre da 
Cassina negli anni ‘60. La seduta è emblema della “macchina da riposo” che pone 
l’uomo al centro dell’attenzione per assicurare la massima comodità. La struttura 
originale in acciaio cromato venne rivisitata da Charlotte Perriand in seguito ad 
un soggiorno in estremo oriente. Le tecniche sperimentali applicate sai tubolari 
in acciaio vennero trasportate dalla Perriand nelle antiche tecniche di lavorazione 
del bambù, per creare la sua versione di Chaise Longue. Oltre al più tecnico 
cambiamento del materiale venne meno il freddo razionalismo dell’influenza di Le 
Corbusier, affievolita dalla sensibilità della progettista. (5.9) (5.10)
- Caffettiere napoletane di Riccardo Dalisi 
Infine un ultimo esempio che descrive l’incontro tra industria e artigianato è l’opera 
di rivisitazione della caffettiera napoletana di Riccardo Dalisi. Contattato nel 1979 
dall’azienda Alessi per la progettazione di una classica caffettiera napoletana, 
inserita sul mercato a partire dal 1987, Dalisi compì un’approfondita ricerca sul 
tema. In nove anni studiò e indagò la cultura napoletana legata al mondo del 
caffè, il funzionamento delle moke ed i materiali impiegati nella tradizione, per 
interiorizzare l’icona della prima caffettiera che si inserì nelle case degli italiani. 
La ricerca permise al designer di creare numerosi prototipi nel corso degli anni, 
fino ad arrivare ad una sperimentazione vicina alla realtà artigianale che portò alla 
realizzazione di un’infinità di personaggi in latta. Questi ultimi permisero a Dalisi e 
all’azienda Alessi di aprirsi all’alto artigianato, unendo alla progettazione industriale 
la poesia del racconto di “fiabe” tramite gli oggetti. (5.11) (5.12)
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Da iconico a design
L’oggetto iconico, simbolo di una collettività, viene preso in analisi da designer 
e progettisti con lo scopo di attualizzarlo, mantenendo tuttavia il legame con la 
tradizione ed i suoi tratti distintivi.
- Petra 
Il progetto ‘Petra’ di Make That Studio parte dal un’antica brocca siciliana: il 
Bummulo Malandrino. Si tratta di un contenitore di liquidi pregiati, che giunse in 
Sicilia durante la dominazione Moresca. Il Bummulo, a differenza delle altre brocche, 
è caratterizzato da una particolare tecnica di riempimento. In esso sono presenti 
infatti due fori: uno posto sul fondo, attraverso il quale viene riempita la brocca 
capovolta, l’altro invece a forma di classico beccuccio posto lateralmente, utilizzato 
per versare il liquido dopo aver nuovamente raddrizzato la caraffa. 
Questa procedura permette di preservare il contenuto dagli agenti esterni. 
Attualmente il Bummolo sopravvive come souvenir nel distretto della ceramica di 
Caltagirone. Make That Studio ha realizzato dunque Petra, una rivisitazione in chiave 
moderna del Bummolo, che rilancia sul mercato un oggetto iconico della cultura 
siciliana. Petra è una brocca dal forte impatto estetico che riproduce fedelmente 
un ciottolo del fiume Simeto; un oggetto funzionale, contemporaneo e Made 
in Italy. (5.13) (5.14)
-Automobile 36
Automobile 36 è una macchinina a pedali pensata dallo studio MQB per i bambini 
dai 3 ai 6 anni. Si tratta di un prodotto di nuova generazione, realizzato con materiali 
100% smaltibili (cartone e plastica PLA) e con l’ausilio di stampanti 3D. Il progetto 
prende ispirazione dai famosi “grilli” di Parma: dei tricicli simbolo della città, 
presenti nel Parco Ducale.
Lo studio parmense MQB (Make Quick be Born) si configura come “Moderna 
bottega artigiana”, il cui scopo sociale è ideare, creare, realizzare e vendere prodotti 
innovativi ad alto contenuto tecnologico, da realizzare con le stampanti 3D. 
I prodotti sono artigianali, eco-friendly e semplici da assemblare. (5.15) (5.16)
-Adobe
Adobe è una collezione di accessori per la scrivania realizzata riprendendo l’antica 
tecnica di produzione manuale dei mattoni. Il nome richiama il forte legame 
del prodotto con il materiale impiegato, riferendosi infatti all’impasto di argilla, 
limo, sabbia e fibre vegetali utilizzato da molte popolazioni per realizzare il più 
comune materiale da costruzione. La progettista Ilaria Innocenti, titolare del 
brand “Ilaria.i” e cofondatrice dello studio milanese LI-DO, in collaborazione con 
Giorgio Laboratore, lavora con differenti realtà manifatturiere italiane e sperimenta 
nuovi modi di concepire i prodotti per la casa. Il risultato è una serie di oggetti 
dal gusto decorativo che combinano tecniche artigianali, disegni a mano libera, 
texture e suggestioni tessendo la trama di un racconto dall’aspetto decisamente 
contemporaneo. (5.17) (5.18)
Valorizzazione del prodotto
Valorizzare un prodotto implica attuare un insieme di strategie che permettano di 
aumentarne le potenzialità, facilitarne la diffusione e consolidarne l’ identità, per 
renderlo riconoscibile all’interno della società.  
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 - Fattobene
Fattobene è un vero e proprio “atlante” virtuale del patrimonio industriale italiano. 
Il progetto è opera della giornalista Anna Lagorio e del fotografo Alex Carnevali, 
per raccogliere e mostrare, come una vetrina senza tempo, produzioni del 
patrimonio industriale e artigianale italiano di alta qualità. Gli oggetti selezionati 
presenti sul sito Fattobene sono tuttora in produzione, accompagnati ciascuno 
dalla sua storia. Si va dal Tamarindo Erba, creato dal farmacista milanese Carlo Erba, 
alla Coccoina, la colla prodotta a Voghera col suo famoso aroma di mandorla; dal 
Crystal Ball, il gioco prodotto negli stabilimenti di Burago di Molgora, in Brianza, 
diventato popolarissimo negli anni Ottanta, alle Carte da gioco Modiano, realizzate 
a Trieste a partire dal 1884, passando per la carta d’Eritrea, i cannelli di zolfo e il 
“mandillu da gruppu” (un tessuto a scacchi utilizzato dai contadini in Liguria).
Il progetto è stato inoltre promosso dal Fuori Salone 2017 (Milano Design Week), 
attraverso l’allestimento di uno spazio espositivo per i prodotti più 
emblematici. (5.19) (5.20)
- Novica
Novica non è soltanto un sito di vendita di oggetti artigianali provenienti dai paesi 
in via di sviluppo. È un servizio completo che offre  sostegno in tutti gli aspetti della 
commercializzazione di questi prodotti, col fine di proteggere le forme e le tecniche 
tradizionali diffuse nel mondo non occidentale.
A questo scopo il sito è attento a riconoscere sempre i crediti agli artigiani e a 
lasciare che siano loro a deciderne il prezzo; affida a professionisti del settore la 
selezione delle fotografie e delle didascalie attraverso le quali vendere il prodotto, 
in modo da renderlo appetibile; infine offre prestiti a microcredito senza interessi 
per espandere o consolidare l’attività. (5.21) (5.22)
L’oggetto iconico nel mondo dell’arte
La storia dell’arte è fatta soprattutto di immagini e simboli. Gli esempi proposti 
possono risultare interessanti per la loro particolare relazione con gli artefatti 
simbolo della propria epoca e la riflessione, o critica, che suscitano su cosa sia icona 
e su quali oggetti possano rappresentare al meglio lo spirito del nostro tempo.
- L’icona e l’arte Pop
Da studiare sicuramente Warhol: è considerato il miglior interprete della sua 
epoca proprio per il suo lavoro e la sua riflessione alla ricerca del simbolo, della 
rappresentazione, della sintesi della società americana.
Una delle sue serie più rappresentative è quella delle lattine “Campbell”: l’icona del 
nostro tempo, secondo l’ironica ed amara critica di Warhol, è una  lattina di zuppa 
pronta, un prodotto di consumo, veloce, accessibile a tutti ma senza storia. Un po’ 
come la nostra società, e come la sua arte. 
Jeff Koons è considerato uno dei suoi eredi, definito come Neo-Pop. L’esempio 
che mostriamo è una rielaborazione, con il suo stile a palloncino, della venere del 
paleolitico. Questo lavoro presenta più livelli di lettura: innanzitutto è una critica 
alla società industriale e consumistica che trasforma e deforma tutto, anche la sua 
storia, ma anche una interpretazione di un archetipo classico (la Venere) che collega 
direttamente la modernità al paleolitico. 
È inoltre il packaging di un’edizione di DomPerignon (costosissima): ironica la sua 
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scelta di legare il suo stile ad un prodotto di consumo,di “abbassarlo” a packaging 
(l’usa e getta per eccellenza), riservato al tempo stesso ad una fascia di clienti 
altissima, che sono spesso al centro della sua critica.(5.23) (5.24) (5.25)
- La Mela reintegrata e la lampada Lux
La “Mela reintegrata” di Pistoletto e il simbolo (animato) della pixar, si fondano 
invece su interessanti riflessioni che si muovono in senso opposto. Nella “Mela 
reintegrata”, il frutto morso viene ricucita come simbolo della speranza di 
ricongiungimento tra la tecnologia e la natura. L’artista “ricuce” la mela morsa da 
Adamo, che causò la cacciata dell’uomo dall’Eden, e richiama la mela della Apple, 
simbolo della tecnologia di consumo.
Nel logo della pixar, invece, un oggetto industriale, la lampada Lux di Jacobsen, 
diventa il simbolo dell’azienda. La lampada è esempio di un progetto ad alto 
livello tecnologico, caratterizzata dall’attenzione al dettaglio, dalla semplicità e 
dalla diffusione in larga scala: un progetto in serie che coniuga fascino, ricerca 





(5.1) Amarene Fabbri (5.2) Amarene Fabbri
(5.4) Thun
(5.3) Thun
(5.6) Sigaro toscano (5.5) Ceramiche  Wedgwood
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(5.7) Baton  Chair
(5.8) Baton  Chair
(5.10) Chaise Longue
(5.9) Chaise Longue in bambù
(5.11) Caffettiera napoletana di
 Riccardo Dalisi per Alessi
(5.12) Caffettiere napoletane di
























Assunto il fatto che quando si parla dell’ocarina di Budrio si sta considerando un 
oggetto caratterizzato da un valore storico/culturale, realizzato da secoli con 
le stesse tecniche di lavorazione artigianali e contraddistinto da una sua forma, 
abbiamo sviluppato possibilità metaprogettuali relazionate principalmente a tutte 
queste caratteristiche tipiche e uniche di questo strumento, che lo hanno portato a 
diventare un oggetto iconico conosciuto in tutto il mondo.
_ A livello socio-culturale l’ocarina di Budrio è uno strumento musicale che 
potrebbe subire una valorizzazione territoriale.
Spunto metaprogettuale potrebbe quindi essere un restyling di immagine e 
comunicazione del prodotto, con il fine di riproporre lo strumento con un’aria 
nuova, accattivante e che possa avvicinarlo maggiormente al mondo dei giovani.
Il restyling potrebbe svolgersi su diversi piani, coinvolgendo siti web, il museo 
dell’ocarina e l’intera città di Budrio.
_ Altro intervento da svolgersi con l’obiettivo di valorizzare lo strumento musicale 
potrebbe essere una rielaborazione del packaging dello strumento stesso, pensando 
ad una confezione o una custodia che possa fornire maggiore dignità all’ocarina.
_ Altro intervento legato alla valorizzazione dell’ocarina come oggetto simbolico 
nel suo contesto potrebbe essere legato al ridimensionamento dell’ocarina stessa o 
all’applicazione di materiali di diversa tipologia, con il fine di produrre gadget/gioielli 
che rimandino al prodotto iconico e al territorio. 
Si potrebbe anche pensare ad un prodotto smontabile o un prodotto che dia la 
possibilità di costruire la propria ocarina con un materiale alternativo.
_ Il materiale argilla è un materiale molto comune nella produzione di artefatti, 
mentre le sue tecniche di lavorazione sono sempre diverse in base al prodotto che 
si vuole realizzare.
È quindi possibile provare a sfruttare le tecnologie di lavorazione e produzione 
dell’ocarina con il fine di decontestualizzarle ed applicarle a prodotti già esistenti 
per modificarne o migliorarne le prestazioni, oppure applicarle ad artefatti del tutto 
nuovi ed innovativi.
_ Un intervento che potrebbe invece coinvolgere l’ocarina a livello musicale, può 
essere quello di provare a trasportare le caratteristiche sonore dello strumento in 
un altro oggetto. 
Questa operazione riuscirebbe ad aggiungere funzioni e significati nuovi anche ad 
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artefatti totalmente slegati dal contesto musicale.
_ L’ocarina è inoltre uno strumento dotato di una sua morfologia: forma esteriore, 
imboccatura e fori caratterizzano inequivocabilmente l’oggetto.
Tutti questi attributi estetici possono essere rielaborati con l’obiettivo di originare 
prodotti nuovi, le cui caratteristiche formali siano ispirate dallo strumento e 
possano talvolta generare nell’artefatto elemento di innovazione: affordance, 
metodo di utilizzo, e tutti gli aspetti chiave del prodotto, per esempio, potrebbero 
essere in funzione di queste caratteristiche formali, che ne determinerebbero non 
solo l’aspetto esteriore, ma anche quello funzionale.
_ L’ocarina, oltre ad essere uno strumento musicale, porta con sé un valore 
iconico, accumulato nei secoli e legato alla sua forma e al suo suono. Alcuni 
interventi metaprogettuali potrebbero essere mirati alla decontestualizzazione 
dell’oggetto iconico, con il fine di generare contrasti. Si potrebbe pertanto pensare 
di sfruttare l’iconicità dell’oggetto e di modificarne non la forma, ma la funzione: 
così un’ocarina potrebbe diventare un vaso di fiori, un attaccapanni o una brocca 
d’acqua.
_ Analizzando la storia e la tradizione dell’ocarina all’interno del territorio 
bolognese, ricordiamo come nel 1998 nacque una collaborazione fra la tradizione 
dello strumento musicale e quella dei burattini di Bologna, in un progetto 
che integrò i classici spettacoli di burattini con l’accompagnamento musicale 
dell’ocarina. Prendendo spunto da questo episodio, si potrebbe cercare di 
individuare un’altra tradizione tipica del territorio da poter intrecciare con quella 





- Alessandro Molinari Pradelli, “Il suono dell’argilla: L’ocarina di Budrio 150 anni 
dopo”, Comune di Budrio, 2003
- Claudio Cedroni, Il settimino di ocarine, Sonicrocket, 2011
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